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Redécouvrir Franck 


‘année 2022, avec son lot de célé- 
brations et autres anniversaires, 
a le mérite de rappeler à notre 
bon souvenir des compositeurs 
peu présents sur le devant de la 
scène. Notamment César Franck 
(1822-1890), pianiste, composi- 
teur, titulaire de la classe d'orgue au 
Conservatoire de Paris, organiste de Sainte- 
Clotilde jusqu'à sa mort. 
Avec son austère redingote, ses cheveux 
rabattus sur le côté et les broussailleux 
favoris qui encadrent son visage, on n'ima- 
gine pas l'improvisateur de génie qu'il était. 
Ni le pouvoir de fascination qu'il pouvait 
exercer sur de jeunes apprentis composi- 
teur en quête de sens. Au conservatoire, il 
fut le maître à penser de toute une généra- 
tion : Duparc, Castillon, Chausson, D'Indy, 
Chabrier... qui le portaient aux nues sans 
réaliser que de la sorteils l'isolaient, faisant 
de luile garant d'une esthétique «puriste », 
instrumentale et sacrée. Ainsi, il est vite 
passé du «père Franck » au « pépère » 
Franck. Rappelons le célèbre aphorisme 


d'Erik Satie : « Mieux vaut avoir l'âge de ses 
artères que l'âge de César Franck ». Sa 
musique est donc tombée en désuétude. 
Mais si vous voulez vous convaincre de sa 
fantaisie et de son panache, direction la 
Scala de Paris le 12 mai où Tanguy de 
Williencourt donnera un récital qui lui est 
dédié. Le 2 juin, c'est à la Philharmonie de 
Paris qu'il sera à l'honneur, avec le pianiste 
Bertrand Chamayou qui interprétera les 
Variations symphoniques aux côtés des 
Siècles et de François-Xavier Roth. Côté 
disque, ce même pianiste a gravé en 2010 
un Prélude Choral et Fugue à la fois éloquent 
et intrépide. À écouter aussi, l'interprétation 
explosive de Kissin ou celle, sobre et 
soyeuse, de Perahia dans le même trip- 
tyque. Sans oublier Aldo Ciccolini, maître 
exquis de ce répertoire. À redécouvrir, l'en- 
voûtant Prélude Fugue et Variation pour 
orgue (arrangé au piano par Harold Bauer). 
Vous verrez, vos artères ne s'en porteront 
pas plus mal! + 
Elsa Fottorino, 
rédactrice en chef 


Retrouvez tous nos numéros et nos offres d'abonnement sur www.pianiste.fr 
= Découvrez nos vidéos pédagogiques sur notre chaîne YouTube 
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En jazz, une improvisation de 
Paul Lay sur «Moonlight Bay ». 
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LEMNANDERER 
LEWOYAGEUR 


SUHUBERT 


Belle affluence pour 
l'édition 2022 de La Folle 
Journée de Nantes 


Malgré les contraintes sanitaires en vigueur: interdiction 

de stationner, de boire un verre, de s’adonner à ces échanges 
souvent passionnés entre mélomanes qui se regroupent à la 
sortie des concerts afin de partager leurs impressions. C'était 

la condition sine qua non pour que se tienne du 26 au 30 janvier 
cet événement majeur du paysage musical. Un vrai casse-tête 
pour les organisateurs qui ont dû gérer les flux. Mais au terme 
de cette édition particulière, force est de constater que ni 

le public, ni les artistes n'ont fait défaut. Le bilan fait état de 

189 concerts, 68000 billets délivrés et d'un taux de remplissage 
de 77 %. Une belle édition placée sous le signe de Schubert. 
Rendez-vous du 1° au 5 février 2023 pour la prochaine Folle 
Journée dont le thème n'a pas encore été communiqué. 


Nomad Play organise 
un concours digital 


Pour la deuxième année, Nomad Play organise, en partenariat 
avec le Concours de musique de chambre de Lyon, 

le concours «Place aux jeunes talents », destiné aux pianistes 
et violoncellistes de 7 à 14 ans. Gratuite, cette compétition est 
100 % numérique. Le candidat doit se filmer dans un morceau 
imposé qu'il trouvera sur Nomad Play, et jouer avec 

un partenaire, dont la partie est déjà préenregistrée dans l'appli: 
Célimène Daudet et Louise Hakim au piano, Juliette Salmona et 
Stefan Hadijiev au violoncelle. Xavier Gagnepain et Célia Oneto 
Bensaid font partie du jury. Les lauréats recevront notamment 
un piano Clavinova, une tablette Samsung, des casques audio, 
des places de concert... Dates limites d'inscription: le 13 mars. 
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JOSÉPHINE ORTUNO 


Le pianiste Pierre- 
Laurent Aimard reçoit 
le prix Léonie-Sonning 


Dotée de 100 000 euros, il s’agit de la plus 
haute distinction danoise qui récompense 
chaque année un acteur du monde musical 
classique. Stravinsky, Bernstein, Rubinstein 
figurent parmi la liste des prestigieux 
lauréats, comme plus récemment Hans 
Abrahamsen et Barbara Hannigan. 


Viols et agressions sexuelles 
au conservatoire de Pau 


—> C'est une série noire pour l'établissement béarnais. Deux 
enseignants ont été mis en examen pour des faits similaires: 
pour l'un, viols et agressions sexuelles sur une mineure en 2007 
au domicile du professeur. Pour l'autre, des agressions sexuelles 
qui se seraient produites au sein de l'établissement entre 2007 
et 2021. Les deux sexagénaires, placés sous contrôle judiciaire, 
ont interdiction d'exercer en attendant la suite de la procédure. 
Une cellule psychologique a été mise en place au conservatoire. 


LA PHOTO 


= — Un piano échoué a été 

, trouvé sur la plage du Petit 
Travers à Carnon, dans 
l'Hérault. Un remake de La 
Leçon de piano? L'instrument 
serait-il arrivé par la mer ? Le 
mystère a agité les esprits et 
suscité les hypothèsesles plus loufoques.. Mais la résolution de 
l'énigme est bien moins romanesque que dans le film de Jane 
Campion: l'instrument a tout simplement été utilisé pour le 
tournage d'un clip, et laissé là en proie aux humeurs marines... + 


SDP 


“Clara Haskil, Prélude 
et Fugue”, au Théâtre 
du Rond-Point 


veille la pianiste Clara Haskil 

dans un monologue écrit 
par Serge Kribus, auquel nous 
avons assisté le 22 janvier. La 
pianiste roumaine, issue d’un 
milieu populaire, si attachante, 
peu sûre d’elle et de son talent 
pourtant immense, a connu un 
succès très tardif. La comédienne 
parvient à créer une empathie 
avec cette exceptionnelle mozar- 
tienne. Le récit traverse la vie de 
la pianiste, jusqu'à sa mort en 
1960. Peu importe si on a l’im- 
pression qu'elle a 20 ans tout au 
long du spectacle, la comédienne 
«tient» la scène de sa présence 


| aetitia Casta incarne à mer- 


lumineuse, portée aux nues par 
la mise en scène sobre et puis- 
sante de Safy Nebbou. Sur scène, 
la pianiste Isil Bengi interprète 
des morceaux du répertoire 
haskilien, qu’il ne faut pas écou- 
ter avec ses oreilles de «spécia- 
liste» (piano droit sonorisé, avec 
des effets), mais plutôt comme 
des évocations du passé, pleine- 
ment intégrées dans le récit. En 
rentrant, on se précipitera pour 
écouter la vraie Haskil, et c’est là 
la réussite de ce spectacle, qui 
redonne auprès du grand public 
tout son lustre à l’une des plus 
grandes interprètes du siècle 
dernier. € E.F. 


Récital d'Arcadi Volodos 
à la Philharmonie de Paris 


est la douceur, la délica- 
Ci et l’infinie maîtrise 

des couleurs de l’instru- 
ment qu'on retiendra du concert 
du géant russe le 1° février der- 
nier à Paris. La Sonate en ré 
majeur de Schubert— l’un de ses 
compositeurs de prédilection —, 
extrêmement ouvragée sous ses 
doigts, nous emporte dans un 
torrent de douceur et de ten- 
dresse. Aux accents beethové- 
niens du premier mouvement 
succède un adagio con moto — 
climax émotionnel de l'œuvre 
— qui se déroule comme une 
caresse sous les doigts du pia- 
niste. Il nous enveloppe dans 
une volupté sonore jusqu'au 
point final de la partition. La 
deuxième partie consacrée à 
Schumann démarre sur les 
Scènes d'enfants, miracle de pré- 
cision et de délicatesse. Le pia- 
niste se fait tout aussi bien poète 


que conteur dans ces miniatures 
et nous entraîne dans les 
royaumes nostalgiques de l’en- 
fance. Rien d’anecdotique dans 
l'interprétation de Volodos, qui 
atteint l’état de grâce. Maîtrise 
absolue des plans sonores, de 
tous ces enchevêtrements schu- 
manniens, pour nous livrer ces 
pièces dans tout leur éclat. Le 
poète parles enchaîne à merveille 
avec la Fantaisie, voyage dans les 
tréfonds de l’âme schuma- 
nienne. Rarement on aura 
entendu cette partition jouée 
avec une telle maîtrise, et ce 
souffle épique constant jusqu'à 
un dernier mouvement en lévi- 
tation. Le pianiste nous donne 
à entendre tous les contre-chants 
et voix intermédiaires, donnant 
un éclairage encore plus pro- 
fond, plus complexe de la parti- 
tion. On en ressort bouleversé 
et heureux. + E.F. 


L'Art de Jouer 
du piano 


Conseils pour les débutants, 
les amateurs, les concertistes 


a — 


L'art de jouer 
du piano 


Pour les débutants, j 


Sanateurs, les cor 


icertistes 


Alexandre Sorel 


Préfoce de 
€ de Cirrire-Mfo: 
ar Le Grive: 
y 


400 pages e 28 € e ISBN 978-2-490399-25-3] 


En vente en librairie et sur 
www.lamanufacturelibrisphaera.com 


Alexandre SOREL, collaborateur du magazine 
Pianiste et concertiste renommé, livre avec 
L'Art de jouer du piano un ouvrage essentiel 
sappuyant sur les grands principes de Chopin 
et les conseils des plus éminents interprètes. 


Préfacé par Claire-Marie Le Guay, L'Art de 
jouer du piano est une somme pédagogique, 
incontournable pour tous les amoureux du 


EUPHONIA 4 


piano. 
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SDP/ MARCO BORGGREVE 


DECCA RECORDS 


Le Festival de Pâques 
à plein tubes 


LA MANIFESTATION D'AIX-EN-PROVENCE NOUS RÉSERVE 
UNE SOMPTUEUSE AFFICHE ET DE GRANDES ŒUVRES 
DU RÉPERTOIRE, SOUS L'EGIDE DE RENAUD CAPUCON. 


a manifestation dirigée par 
le violoniste Renaud 
Capuçon affiche une pro- 
grammation variée et 
tournée vers les valeurs sûres du 
répertoire (Passion selon Saint 
Jean de Bach, Requiem de 
Mozart, 1° symphonie de 
Schumann, Sacre du Printemps 
de Stravinsky, Triple concerto de 
Beethoven, Septième de 
Bruckner..….). Entre concerts 
symphoniques, jeune public, 
récitals et musique de chambre, 
les mélomanes et amateurs de 
grands tubes ne seront pas 
déçus. Le coup d’envoi sera 
donné par Barbara Hannigan 


avec le Requiem de Mozart aux 
côtés de l'Orchestre philharmo- 
nique et chœur de Radio France. 
Les amateurs de piano pourront 
écouter Maria Joao Pires avec 
l'Orchestre de Monte-Carlo 
dans le concerto « Jeune 
homme » de Mozart. À l'affiche 
des récitals: Nelson Goerner, 
Stephen Kovacevitch ou 
encore Yuja Wang dans un pro- 
gramme Bach, Beethoven et 
Schoenberg. La pianiste chinoise 
nous avait donné le frisson dans 
une « Hammerklavier » de 
Beethoven à la Philharmonie de 
Paris, prouvant une fois de plus 
la profondeur de son jeu. Côté 


jeune public, les familles pour- 
ront assister au spectacle pro- 
posé par Claire-Marie Le Guay 
et la comédienne Agnès Jaoui 
autour de l’irrésistible texte de 
la comtesse de Ségur, Les 
Malheurs de Sophie, revisité par 
l’auteur jeunesse Anaïs 
Vaugelade. N'oublions pas la 
musique de chambre. Renaud 
Capuçon croisera le fer avec 
l'immense pianiste Martha 
Argerich dans un programme 
Schumann, Schubert et 
Strauss. + 
v Du 8 au 24 avril, Festival de 
Pâques, Aix-en-Provence 
festivalpaques.com 
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Dans la tête 
des pianistes 


—> Pour sa pièce Sentinelles, 
l'auteur-metteur en scène 
Jean-François Sivadier 
(à qui l'on lui doit notamment 
des mises en scène d'opéra) 
s'est inspiré de la lecture 
du Naufragé de Thomas 
Bernhard, un roman sombre 
inspiré par la figure de Glenn 
Gould. Sentinelles raconte 
l'histoire de trois jeunes 
pianistes, Mathis, Raphaël et 
Swan à l'amitié contrariée, entre admiration et compétition. 
Suite au Concours Tchaïkovski, ils se séparent. Pas de piano 
sur scène, seulement des hommes, des artistes tourmentés, 
des visions différentes de l'art. Et sur les trois se détache 
la figure de Mathis, génie qui laisse les autres à distance. 

v En tournée en mars et avril à Caen, Colmar, Besançon... 
Dates à retrouver sur mc93.com 


SENTINELLES/J.-L. FERNANDEZ 


Théâtre 


Eyvgeny Sudbin à Paris 


Son nom ne vous dit peut-être rien, c’est pourtant 

un exceptionnel pianiste russe qui gagne à être connu. 
Il l'est déjà en Grande-Bretagne et aux États-Unis, 

et ce n'est pas pour rien. Son jeu est empreint d'un lyrisme 
à nul autre pareil, d'une intériorité, d'une vitalité qui fait des 
merveilles dans Liszt et Scriabine ou Ravel. Né à Saint- 
Pétersbourg et établi à Londres, il viendra Salle Gaveau 
pour un programme dans lequel il démontre une fois 

de plus son large spectre de répertoires. Il réunira en effet 
Haydn, Chopin, Tchaïkovski, Scriabine et Ravel. 

À ne pas manquer! Le 16 mars, à la Salle Gaveau, Paris 


SDP/PETER RIGAUD 


LUCAS DEBARGUE 
GRIGORY SOKOLOV 
ARCADI VOLODOS 
LES SŒURS LABÈQUE 


ORCHESTRE NOUVELLE EUROPE 
(DIRIGÉ PAR NICOLAS KRAUZE) 


BORIS BEREZOVSKY 
LS) Festival les 
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DEMANDE 7 LE PROGRAMME 


La musique 
demande un équilibre 
entre souplesse 

et résistance. 
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Trois questions à 
Gaspard Dehaene 


IL CONSACRE SON NOUVEAU DISQUE 
AUX MAZURKAS DE FRÉDÉRIC CHOPIN, 
LE COMPOSITEUR QUI A DÉTERMINÉ 
SA VOCATION DE PIANISTE. 


Pourquoi construire 

votre disque autour des 
mazurkas ? 

Il y a des mazurkas, puis il y a 
les mazurkas de Chopin. Elles 
occupent une place tout à fait 
singulière dans son œuvre. Il a 
transcendé le genre, y appor- 
tant une complexité qui s'étend 
au-delà de sa première signifi- 
cation. Ses mazurkas se lisent 
comme un journal intime, lui 
permettant d'entrer en com- 
munion avec ses compatriotes 
lointains lors de la guerre polo- 
no-russe. Malgré leur brièveté 
et délicatesse, elles incarnent 
un puissant patriotisme — « des 
canons sous des fleurs », estimait 
Schumann — et servaient aussi 
de laboratoire à travers lequel 
Chopin s’essayait aux audaces 
harmoniques. Pour ce disque, je 
voulais me retrouver seul avec le 
compositeur, mais je souhaitais 
surtout concevoir un album qui 
suscite une véritable réflexion. 
Le prisme du folklore polo- 
nais est donc au cœur de cette 
construction. 

Que représente pour vous la 
musique de Chopin ? 
Chopin fut le moment déter- 
minant de ma vie. Quand j'ai 
entendu sa Quatrième Ballade 
pour la première fois, à l’âge 
de seize ans, j'étais bouleversé 
par ce que Je ressentais, com- 
plètement sous l'emprise de cet 
envoûtement magique. Jusqu'à 
ce moment-là, je ne pensais pas 
que la musique détenait un pou- 
voir émotionnel aussi immense. 
Sa musique abrite une force qui 
fait jaillir l'élan, la passion, la 
colère. Si nous ne cherchons que 


la douceur, nous tombons vite 
dans la mièvrerie, ce que Chopin 
détestait. Or, si nous essayons 
d'exprimer au piano tout ce que 
nous ressentons en jouant ces 
œuvres, nous risquons d’affaiblir 
le propos car sa musique est déjà 
extrêmement riche en senti- 
ments. Nous devons nous laisser 
embarquer avec abandon, ce qui 
est possible chez Chopin dont 
écriture, si bien pensée pour la 
main et le clavier, permet un jeu 
sans résistance. Cette sensation 
physique me séduit beaucoup. 
Trouvez-vous votre 
bonheur dans la musique 
comme dans le sport, 
deux domaines que vous 
connaissez intimement ? 
Nous sommes notre propre ins- 
trument. Le piano ou la raquette 
de tennis n’est qu'un vecteur que 
l’on met en vibration avec notre 
corps. Or, en musique, tout ne 
peut être résolu par la force. Elle 
demande un équilibre entre sou- 
plesse et résistance, un travail qui 
me fascine tout comme l’ap- 
proche héritée de la philosophie 
japonaise, non pas faire, mais 
être son geste. Comme disait 
Ciccolini: « Laisse la musique 
te jouer. » Contrairement au 
sport, la musique est beaucoup 
plus généreuse — plus on est 
nombreux, plus elle partage. La 
musique mène à une apprécia- 
tion du temps et de sa lenteur 
aussi. Avec elle, nous pouvons 
nous abandonner et vivre l’ex- 
périence jusqu'au bout. + Propos 
recueillis par Melissa Khong 
v Gaspard Dehaene, À la mazur, 
collection 1001 Notes 
gasparddehaene.com 


SDP/ROMU DUCROS 


Pianos Pianos aux 
Bouffes du Nord 


Les 13 et 14 mars, la salle du nord de Paris accueille 

la deuxième édition du festival Pianos Pianos. Une 
manifestation hybride qui a pour vocation de témoigner 
de l'évolution du piano dans sa facture instrumentale, 
mais aussi — et cela va de pair — dans son répertoire. 

Et si le piano ne connaît plus de révolution « physique », 
les compositeurs d'aujourd'hui n'hésitent pas à le mettre 
à l'épreuve! Ce sera le cas avec la pianiste et performeuse 
Claudine Simon et le musicien Vivien Trelcat qui vous 
feront découvrir le « pianomachine », présenté comme 
«un instrument hybride, dont les entrailles sont truffées 
de mécaniques télécommandées ou pré-programmées ». 
La pianiste Claudia Chan donnera en création une œuvre 
de Hiromoshi Kitazume, tandis qu'Alain Planès et Ralph 
van Raat feront dialoguer Haydn et Ligeti. 


Prodigieuse Ruth Slenczynska 


Ancienne élève de Cortot, 
Schnabel ou Rachmaninov, Ruth 
Slenczynska réalise à 97 ans 
l'exploit d'enregistrer un nouveau 
REA disque. Son enfance n'a pas été 
de tout repos. Terrorisée par son 
père qui lui infligeait de passer 
neuf heures par jour derrière son 
instrument, elle se retire de la 
scène à l'âge de 15 ans, pendant plus d'une décennie, tant 
ses crises d'angoisse la paralysent. Elle reprendra ensuite sa 
carrière de concertiste, enregistrera pour Decca et se mettra 
à enseigner. L'album qu'elle fait paraître le 18 mars, My life 
in music, rassemble des pièces de Rachmaninov, Debussy, 
Grieg, Barber, Chopin... autant de madeleines musicales qui 
évoquent les rencontres et moments importants de sa vie. 
Ruth Slenczynska, My life in music, Decca 
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Les concerts Piano de printemps s 
UDITORIUM RAIÏNIER III - MONACO 


ONCERTS SYMPHONIQUES 
7. ENDREDI 8 AVRIL + 20h 


azuki Yamada | Maria Joäo Pires 
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RENCONTRE 


«J'ai toujours 
cotoye la 
musique de 
mon temps » 


ADEPTE DES AVENTURES MUSICALES 
HORS DES VOIES TOUTES TRACÉES, 

LA PIANISTE VANESSA WAGNER ABORDE 
UNE NOUVELLE FOIS LES RIVES DU 
RÉPERTOIRE MINIMAL DANS UN ALBUM 
ÉCLECTIQUE OÙ RÉSONNE L'INVISIBLE. 


ans votre nouveau 
disque, «Study of 
The Invisible », vous 
poursuivez votre 
exploration du répertoire 
minimal. Pianiste de 
formation classique, d’où 
vient votre goût pour cette 
musique ? 
J'ai toujours côtoyé la musique 
de mon temps parallèlement 
à celle du grand répertoire. 
Plus jeune, j'écoutais Steve 
Reich, Arvo Pärt, et de manière 
générale, tout le courant de la 
musique ambient et minimale. 
Je me souviens avoir été pro- 
fondément bouleversée par 
la musique de Philip Glass en 
concert. Son Einstein on the 
Beach a été un véritable choc 
pour moi. Dans ma carrière 
de pianiste classique, je me suis 
rapidement intéressée à la créa- 
tion contemporaine aux côtés 
de Pascal Dusapin. Je devais 
avoir 25 ans. À l’époque, cette 
musique était mal considérée, 
et malheureusement elle l’est 
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encore un peu aujourd’hui. 
Il était alors difficile pour un 
musicien d'assumer jouer 
des pièces de ce répertoire, et 
d'aimer ça. Il faut dépasser ces 
stéréotypes à la peau dure! 
Longtemps laissée aux musi- 
ciens amateurs, cette musique 
mérite d’être défendue. 
«Study of The Invisible » a 
vu le jour chez un label que 
vous affectionnez 

Oui, l’album a été enregistré 
chez InFiné. Je suis attachée à 
ce label ; il me permet de décloi- 
sonner les genres musicaux, 
d'ouvrir les curiosités — sans 
tout assimiler. Jaime savoir 
que ma carrière de musicienne 
ne me destine pas à jouer les 
sonates de Beethoven toute 
ma vie! Le répertoire minimal, 
loin des préconceptions que 
nous en avons, a hérité de la 
musique savante. Les œuvres 
qui composent Study of The 
Invisible sont d’ailleurs tra- 
versées de musique classique: 
Gustave Le Gray de Caroline 


Shaw est un hommage à 
Chopin, le Prélude n° 1 en la 
mineur de Moondog en rend 
un à Bach... L'album est mar- 
qué par l’éclectisme, prôné par 
InFiné. Les pièces qui le consti- 
tuent offrent tout un panel 
d'émotions, de lumières et de 
couleurs diverses qui pour- 
tant font unité. Comme un 
voyage, la limpidité du Rain 
de Suzanne Ciani, aux nuances 
impressionnistes, nous conduit 
jusqu'à l'apogée centrale avec la 
grande pièce de Caroline Shaw 
qui tourne son regard vers un 
intérieur habité de souvenirs en 
teinte sépia. C’est une histoire 
que je raconte et qui se clôt 
avec Before 6 d’Ezio Bosso et 
lÉpilogue de Melaine Dalibert. 
Quelle est cette histoire ? 

Celle d’un temps suspendu, 
d’une mélancolie. L'album a 
été enregistré en décembre 
2021, à la suite du second 
confinement, dans le magni- 
fique Théâtre Auditorium de 
Poitiers. L’'atmosphère était 


étrange; toutes les salles étaient 
fermées, nous n'avions plus 
de vie sociale. Actuellement, 
j'apprécie particulièrement le 
répertoire minimal pour sa 
recherche d’intériorité, son 
approche du silence, ses ques- 
tionnements de la solitude, 
et sa distance prise avec une 
virtuosité manifeste. 

Quel accueil le public 
réserve-t-il à un tel 
programme composé 
d'œuvres rares ? 

En 2016, fruit de ma rencontre 
avec le producteur de musique 
actuelle Murcof, j'ai enregistré 
Statea. Déjà alors, l’album fut 
accueilli très chaleureusement, 
y compris dans le milieu clas- 
sique. Plus tard, au printemps 
2020, j'ai enregistré This is 
America, avec le label La Dolce 
Volta. On y trouve des œuvres 
de Philip Glass, John Adams 
ou encore Leonard Bernstein. 
Ce fut un pari pour ce label 
classique qui n’était pas assuré 
de l'enthousiasme du public. 


Résultat : nous avons reçu 
un Diapason d'Or, un Choc 


de Classica... Beaucoup de 
médias en ont parlé. Ces pièces 
étaient certes plus connues que 
celles qui composent Study 
of The Invisible. Néanmoins, 
cet accueil nous prouvait déjà 
l'intérêt grandissant que le 
public porte à cette musique. 
En concert, il m'arrive de jouer 
des pièces de ce répertoire en 
bis, après un programme clas- 
sique. Cette musique trans- 
porte la salle, à chaque fois. 
Vous évoquez les lumières 
et couleurs du programme 
de votre album, et pourtant 
«l'essentiel est invisible 
pour les yeux »... 

Tout à fait. L'invisible était un 
thème qui m'est apparu évident 
pour le titre du disque. Cette 
musique est traversée d’inté- 
riorité, de silence, de tout ce 
que l’on ne peut pas dire — tout 
ce que l’on ne se dit pas à soi- 
même, et tout ce que l’on ne 
dit pas aux autres. La musique 


minimale résonne tout parti- 
culièrement avec le temps de 
pandémie mondiale que nous 
vivons. Elle se présente comme 
un refuge. Profonde, intense et 
si simple. L'invisible est un lien 
imperceptible qui unit les notes 
les unes aux autres; comme 
elles, il nous relie tous, nous 
auditeurs, à travers le monde. 
Dans sa tendresse incroyable, 
cette musique donne, avec 
d’humbles moyens, l’essen- 
tiel.+ Propos recueillis par 
Sophie Perrin-Ravier 


En concert le 23 avril Festival 
Variations, à Nantes 

Disque Study of The Invisible, 
InFiné, 2022 
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Bibliothèque musicale 
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La 


DIM 13 & IUN 14 MARS 


[JANOS, 
ANOS 


FESTIVAL 2022 


THEATRE DES BOUFFES 
DU NORD. PARIS 


Alain Planes & Ralph van Raat Haydn, 
ligeti / Claudine Simon Piano machine \ 
Claudia Chan Stockhausen, Cardini, Cheng, 
Sciarrino / Jean-Pierre Collot Wagner, 
Barraqué \ Maroussia Gentet & 


Vahrem Zaryan Parra, Debussy, Ravel, 
Schoeller... 


Et aussi, du 1° au 18 mars, 
de nombreux événements à 
la Bibliotheque musicale 
La Grange-Fleuret 


Bibliotheque 


Tu ’ l 
Télérama Pianiste musicale 
a Grange Fleuret 


— _ 
Theatre HP 
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les Bouffes Et + 31-28 KienFrance 
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ÉCOUTE 


Reflets de 
Pogorelich 


TOUT AU LONG DE SA CARRIÈRE, 

LE PIANISTE AUX ÉBLOUISSANTES 
FULGURANCES N’A CESSÉ DE 
DÉCONCERTER, PAR SA PERSONNALITÉ 
COMME PAR SON JEU. QUE NOUS DIT 
AUJOURD'HUI SON DERNIER OPUS ? 


vo Pogorelich revient au 
disque. Il y a un an, il publiait 
un récital Beethoven contesté 
par la critique musicale et 
nombre de ses confrères. Cette 
fois-ci, il retrouve Chopin dans 
les studios de Sony. Le pianiste 
entretient avec ce compositeur 
une relation ancienne — et peut- 
être encombrante. Bien au-delà 
du mini-scandale provoqué 
par l’éviction du pianiste de 
la finale du Concours Chopin 
de Varsovie en 1980, il y avait 
un pianiste dont le niveau 
instrumental et la personna- 
lité musicale ridiculisaient les 
membres du jury qui l'avaient 
mal noté au point de l’éliminer. 
Les raisons de cette exclusion 
n’ont jamais été admises par 
quelques-uns des plus grands 
pianistes de notre temps qui 
accueillirent immédiatement 
Pogorelich dans leur olympe. 
Certes, le jeune homme avait 
contre lui d’être beau comme 
un dieu, d’être une bombe 
sexuelle «multi-genrée » et 
être un interprète libre. Sur 
scène, cette ambiguïté inso- 
lente s’exprimait avec ce brin 
d’arrogance indépendante de la 
volonté de ceux de qui émane 
une présence aussi magnétique: 
Pogorelich captait la lumière. 
La jeunesse et le talent aveuglant 
du pianiste envahiront rapide- 
ment les journaux et les bacs des 
disquaires. Les enregistrements 
de Pogorelich sont toujours 
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écoutés, admirés, déjà quasi 
muséifiés. Parmi eux, une inter- 
prétation sublime des Études 
symphoniques de Schumann 
dont la réalisation pianistique 
est digne d’un Hofmann, d’un 
Moiseiwitsch, d’une Novaes 
des grands jours, et dont la 
profondeur musicale ne peut 
être évacuée en raison même 
de la sensualité sonore si peu 
schumanienne d'apparence 
qui fait partie intégrante de l’art 
de Pogorelich (DGG). Et, bien 
sûr, des interprétations chopi- 
niennes parfois affirmées de 
façon trop viriles, mais tou- 
jours mises au point de façon 
maniaque, comme les Préludes 
op. 28 ou les Scherzos. 


Derrière ces vitres 
déformantes, le 
grand Pogorelich 
nous fait toujours 
signe dans 
la pénombre. 


En ces années 1980 et 1990, 
le pianiste était précédé d’une 
réputation de personnage dif- 
ficile, boudeur et désinvolte. 
Celui qu'on a rencontré était 
sympathique, simple et direct. 
C'était un bosseur, épris de 
perfection, guidé par son idéal 
musical. Ainsi, il nhésitera pas 


à nous montrer les rougeurs sur 
ses avant-bras, signe d’une ten- 
dinite carabinée — «Je travaille 
trop sans doute». Après la mort 
de sa femme, il rompra avec la 
grande carrière qui avait été 
la sienne, se fera plus discret, 
mais son jeu accusera peu à 
peu des idiosyncrasies de moins 
en moins acceptables — la len- 
teur de certains tempos faisant 
se dissoudre la musique avant 
qu'elle n’atteigne l'auditeur tan- 
dis que son piano devenait dur 
et cinglant. 

Son nouveau disque? C’est un 
objet sonore au luxe très ouvra- 
gé, mais cousu de travers avec 
des fils indiscrets. Dans le temps 
même qu'on admire la pâte 
pianistique, le son, la maîtrise, 
que l’on ne peut décrocher d’un 
jeu assez totalitaire au fond, on 
s'impatiente d’être confron- 
té à la complaisance d’un pia- 
niste qui s’écoute plus souvent 
qu'il n’écoute la musique. Car 
le paradoxe est là : impossible 
de décrocher de cette si décou- 
sue Fantaisie op. 49 qui abrite 
quelques moments d’intériorité 
bouleversante et de somptuosité 


pianistique réjouissante, de 
ne pas aller au bout de cette 
Troisième Sonate dont le pre- 
mier mouvement s’ensable en 
raison de somptueux arrêts sur 
images qui en brisent l'élan, 
mais dont le «Largo» chante, 
chante, chante. Oui, impos- 
sible de ne pas être fasciné et 
même ému, car derrière ces 
vitres déformantes, le grand 
Pogorelich nous fait tou- 
jours signe dans la pénombre. 
Celui du Nocturne op. 55 de 
Varsovie, en 1980, qui figure 
au panthéon chopinien avec 
ceux de Friedman, d’Arrau et 
de Freire. + Alain Lompech 


v Pogorelich. Chopin Nocturne, 
op. 48, n°1; Nocturne, op. 62, 
n°2; Fantaisie, op. 49; Troisième 
Sonate. Sony 
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Kaoli Ono 


POUR L'AMOUR 
DE LA VOIX 


CHEF DE CHANT, COMPOSITRICE, KAOLI ONO 


A ENREGISTRÉ « MUSES ÉTERNELLES » 


AUX CÔTÉS DE LA SOPRANO CYRIELLE NDJIKI. 


RENCONTRE AVEC UNE PERSONNALITÉ 


ORIGINALE DE LA NOUVELLE GÉNÉRATION. 


omment en êtes- 
vous venue 
à l’activité 
musicale assez 
singulière qui est 
la vôtre aujourd'hui ? 
Je suis issue d’une famille très 
mélomane, où la musique 
classique était toujours pré- 
sente. L'arrivée d’un clavier 
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électronique à la maison, alors 
que j'avais 7 ans environ, a 
été un déclencheur et, l’année 
suivante, mon attrait pour la 
musique a amené mes parents 
à m'inscrire au conservatoire 
de Clermont-Ferrand. Celui 
d'Orléans a suivi, deux ans plus 
tard; jy ai effectué mon cursus 
jusqu'à l’arrivée à Boulogne 


BIO EXPRESS 

1991 Naissance à Angers 
1999-2009 Étudie le piano au 
conservatoire de Clermont- 
Ferrand, puis à celui d'Orléans 
2009-2012 Pôle Supérieur de 
Paris Boulogne 

2012-2017 Études au CNSMDP 
(prix de direction de chant et 
d'harmonie) 

2017 Nommée professeur de piano 
et d'accompagnement au CRR 
d'Amiens 

2022 Création de Ce qui gronde 
avec Florent Siaud. 

Sortie du disque Muses éternelles 
chez Mirare 


ACTUS 


v 26 février Concert en duo 
avec Kai Ono (violon), château 
de Grignan (Drôme) 

v 2022-2023 Résidence à 
l'Académie Orsay-Royaumont 
avec Cyrielle Ndjiki 

+ www.kaoliono.com 


dans la classe de Marie-Paule 
Siruguet. C’est elle qui m'a inci- 
tée à creuser la voie de l’ac- 
compagnement, activité que 
j'avais déjà pas mal pratiquée 
avec mon frère violoniste ou 
avec d’autres instrumentistes à 
Orléans. Grâce à M.-P. Siruget, 
j'ai découvert le chant, le réper- 
toire de la mélodie et du lied. 


Je suis entrée au CNSMDP 
en accompagnement, chez 
Cécile Hugonnard-Roche puis 
Caroline Esposito. J’ai aussi 
suivi les cours de piano de 
Françoise Buffet-Arsenijevic, 
qui m'a énormément apporté 
sur le plan technique. 

Et la direction de chant ? 
J'ai commencé à l’étudier en 
troisième année avec Erika 
Guiomar. Faut-il y voir un effet 
des enregistrements lyriques 
que mon père écoutait tant et 
plus quand j'étais enfant? Je me 
suis en tout cas prise de passion 
pour l'opéra. J'adore les langues 
étrangères, le théâtre: cette voie 
m'offrait l’occasion de réunir 
divers centres d'intérêt. J'ai fait 
un Erasmus à la Hochschule 
Hanns Eisler de Berlin. On ne 
parle pas de direction de chant 
mais de co-répétition là-bas ; 
c'est complètement différent du 
coaching en France. Le métier 
de chef de chant en Allemagne 
est beaucoup plus rattaché au 
chef d'orchestre, à la partition 
d'orchestre et l’on dévore énor- 
mément de répertoire. Sur le 
coup, la pédagogie germanique 
a parfois pu me sembler un peu 
trop carrée, mais, avec le recul, 
j'ai mesuré combien elle était 
profitable par sa dimension 
globale — et complémentaire 
de celle du CNSM. 

Comment s'organise votre 
activité à présent ? 

La crise sanitaire, qui est sur- 
venue assez vite après la fin 
de mes études, m'a confortée 
dans mes choix. Je cherche à 
rester aussi libre que possible 
et, parallèlement aux cours 
de piano et d’accompagne- 
ment que je donne au CRR 
d'Amiens, je fais du coaching 
à la demande de chanteurs en 
amont du démarrage des répé- 
titions d’un spectacle, ou pour 
des auditions, des concours. 
J'avoue que j'aime beaucoup 
aussi faire travailler les chan- 
teurs amateurs car ils sont juste 
dans l'essentiel, le pur plaisir 
musical. En tant que péda- 
gogue, ça n'apporte toujours 
un bol d’air très inspirant! 


Comment la fréquentation 
presque quotidienne des 
chanteurs fait-elle évoluer 
votre rapport au piano ? 

La respiration ? 

La respiration, oui, mais de 
façon plus générale le rapport 
au corps. La période du confi- 
nement a été l’occasion de 
prendre le temps de réfléchir, 
de pratiquer beaucoup de tech- 
nique Alexander, de prendre les 
conseils d’une amie chanteuse 
et danseuse, qui m'a poussée à 
faire du stretching, ceux d’un 
ostéopathe aussi, pour le plus 
grand profit du corps qui est 
mon outil et un indispensable 
repère pour m exprimer au 
mieux au piano. 

La musique contemporaine 
est très présente dans 

votre répertoire, vous vous 
consacrez à la composition: 
comment y êtes-vous venue ? 
Très tôt. J’ai habité longtemps 
à Orléans et le concours de 
piano contemporain qui s’y 
déroule a beaucoup compté, 
il a rythmé mes études. Je me 
souviens d’une pièce, intitulée 
Human Beatbox, je crois, faisant 
appel au piano de manière très 
spectaculaire : une véritable 
performance. J'avais 10 ans à 
peu près et j'ai été totalement 
enthousiasmée! Le conserva- 
toire d'Orléans accorde une 
place importante à la musique 
contemporaine; jy ai fait beau- 
coup de découvertes dans ce 
domaine. J'étais séduite par une 
liberté du geste et de l’expres- 
sion, un côté direct, une anima- 
lité presque, que je ne trouvais 
pas dans le répertoire tradi- 
tionnel. Et à chaque concours, 
nous avions une masterclasse 
du lauréat; j'ai ainsi pu travail- 
ler avec Winston Choï, Wilhem 
Latchoumia et d’autres. Des 
souvenirs très forts. 

Et l’envie de composer ? 

J'ai suivi un cursus d'écriture au 
CNSM avec Fabien Waksman 
et, dans le cadre de la classe 
d'harmonie, nous avions un 
projet de composition. Je me 
suis lancée dans la rédaction 
d’une scène d’hystérie et, après 


une premier jet trop cadré, 
j'ai pleinement osé ce que le 
sujet appelait. J’ai commencé 
à composer pour la voix, puis 
j'ai découvert les wakas d’'Ono 
no Komachi, poétesse japonaise 
du rx* siècle. Son imaginaire m'a 
profondément séduite : cinq 
mélodies en sont nées. Hormis 
Yomiune pièce pour piano solo, 
d'inspiration japonaise, elle 
aussi, écrite pour Maroussia 
Gentet en 2018, toutes mes 
œuvres font appel à la voix. 
Très récemment j'ai écrit Ce 
qui gronde, une partition pour 
un spectacle de Florent Siaud 
créé au théâtre Paris-Villette 
en janvier. L'alternance entre 
le métier d’interprète et le tra- 
vail de composition n’est pas 
toujours chose facile, mais j'ai 
vraiment très envie de conti- 
nuer à écrire! 
Venons-en à votre actualité 
discographique. Comment 
avez-vous rencontré 
Cyrielle Ndjiki et pourquoi 
le choix de ce programme 
«Muses éternelles » ? 
La rencontre s’est produite 
en 2019 par l’intermédiaire 
de Maroussiat Gentet, à un 
moment où j avais vraiment 
envie de monter un duo avec 
un chanteur ou une chan- 
teuse. Dès la première séance 
de lecture avec Cyrielle, le 
courant est passé; nos idées 
musicales s’accordaient par- 
faitement. En septembre 2020, 
nous avons pu enregistrer notre 
premier disque. Notre objectif 
était de nous plonger dans un 
rêve musical avec des mélo- 
dies inspirées par des femmes, 
des musiques représentatives 
d’imaginaires sonores très 
différents. Nous avons pensé 
l’enchaînement des diverses 
pièces afin que ce sentiment 
d'évasion, de voyage, d’oubli 
s'exerce au maximum. Dans les 
mois qui viennent, Cyrielle et 
moi sommes très heureuses de 
participer à l’Académie Orsay- 
Royaumont, où il y a tant à 
apprendre de grands maîtres. + 
Propos recueillis 
par Alain Cochard 


%/ Muza Rubackytè 
= la flamboyante... 


Après les nombreuses récompenses obtenues 
par son CD de l’immense Sonate pour piano 
de Godowsky, la pianiste franco-lituanienne 
nous propose l’intégrale de son œuvre pour 
violon et piano avec Dmitri Makhtin. 


Ligia 


Félérama 


SHOSTAKOVICH - WEINBERG 
dramatic Russian legacy 


Müza 
String Quartet 


Rubi 


SONATEN 


Distribution : Socadisc - www.ledisquaire.com 
Download et Streaming Hi-Res Audio 24-Bit - 96.00 kHz 
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DOUBLE 
DES PIANIS 


AMATEURS 


Loin d'être réservé à un petit 
nombre de professionnels, le piano 
est l'instrument populaire par 
excellence. Du musicien novice 
à l'interprète confirmé, la pratique 
amateur revêt de multiples formes, 
mais toutes empreintes d’un même 
désir: se faire plaisir. 


Par Nicolas Mathieu 


FANG WANG 
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a pratique amateur du piano a 
une histoire. Celle-ci se déve- 
loppe au xix° siècle, avec la 
montée en puissance de la 
bourgeoisie. C’est la fameuse 
représentation des Jeunes 
filles au piano que Renoir a 
peinte en 1892, et qui dévoile 
alors l’association faite entre 
pratique musicale et distinc- 
tion sociale. 
Aujourd’hui, la pratique 
du piano s’est largement 
démocratisée. Et celui-ci est 
devenu l'instrument le plus 
populaire parmi tous, ras- 
semblant le plus grand nombre d'amateurs. Une 
enquête réalisée par l’Ifop en 2017 montrait ainsi 
que sur 2 000 enquêtés, 37 % pratiquaient un ins- 
trument, dont un tiers (32 %) le piano. Toujours 
selon cette étude, 1 Français sur 10 possède un 
instrument, avec un clivage social toutefois encore 
marqué entre les professions dites « intellectuelles 
supérieures » et les professions ouvrières (15 % 
contre 2 %). Et le confinement lié au Covid-19 
n’a fait que renforcer cette pratique, avec en 2020 
plus de 3 500000 personnes concernées, comme 
le rapporte France Musique. 
Plusieurs millions d'amateurs ont donc en France 
le plaisir de fréquenter les 88 touches de notre 
instrument préféré, de manière occasionnelle ou 
quotidienne. Qui sont-ils ? Et comment se carac- 
térise leur pratique? 


CHACUN SON HISTOIRE 

Une première remarque s'impose : « l’amateur de 
piano » n'existe pas. Il existe des amateurs, aux pro- 
fils bien distincts. Et il n’est pas possible de trouver 
un profil-type, tant les histoires personnelles et les 
vécus de l’instrument sont différents. Entre un 
jeune adulte débutant, un retraité reprenant après 
plusieurs années d’arrêt, un actif dont le temps 
libre permet de continuer à s'exercer deux heures 
par jour, chaque situation est particulière. Tout 
l'enjeu pour l'amateur consiste dès lors à trouver 
un équilibre entre sa vie professionnelle et person- 
nelle et la pratique de son instrument... ce qui, 
parfois, n’est pas une mince affaire! L'enseignant 
lui-même doit également faire avec le particula- 
risme de chaque élève, et composer avec le rythme 
et les ambitions qui lui sont propres. 


L'ÉLOGE DE LA GRATUITÉ 


« Cela peut nous arriver de jouer des œuvres pour 
nous, maïs c'est rare que nous n'ayons pas un but 
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EN 2020, 
PLUS DE 


3500000 
FRANÇAIS 
PRATIQUAIENT 
LE PIANO 


précis pour une date précise », nous confesse Anne 
Queffélec. Le pianiste professionnel perçoit son 
instrument comme un outil de travail qui lui per- 
met d'atteindre un but (donner des concerts) et, 
ainsi, de gagner sa vie par son art. L'amateur, au 
contraire, se situe dans une gratuité absolue du 
geste, et trouve une infinie liberté dans le choix de 
sa trajectoire, au seul gré de son envie. 

L'expérience du concert en public pour le pro- 
fessionnel, lieu d’une communion merveilleuse 
avec le public, est également la source d’une 
tension et d’un stress face à la responsabilité de 
l'interprète pour la partition qu’il incarne du bout 
de ses doigts face un public exigeant. L’'amateur 
préférera la pratique individuelle, « pour soi », 
ou la pratique dans un cercle proche, où règne 
la confiance entre le musicien et son auditoire. 
Cette pratique « gratuite » n'empêche pas de se 
fixer des objectifs ! Au contraire, les auditions 


JOUER 
AU GRÉ DE 
SON ENVIE, 

VOILÀ 

L'INFINIE. | 


LIBERTE 
DE 


LAMATEUR 


Patrice, 66 ans, 
retraité 


9 aicommencé le piano vers 5 ans. Je me suis 

formé avec des professeurs particuliers jusqu'à mes 

16 ans, et j'ai continué à jouer très régulièrement 

jusqu'à l'âge de 30 ans. Je dois admettre que 
j'étais moins régulier alors. Avec une vie personnelle 
et professionnelle très chargée, c'était difficile. Mais je n'ai 
jamais cessé de jouer, y compris pendant cette période. 
Ce qui ne m'a pas empêché de prendre de nombreux défauts 
au passage ! Je m'y suis finalement remis vers l'âge de 50 ans, 
et j'ai rencontré mon professeur actuel. Ça a été un nouveau 
départ ! Aujourd'hui, j'ai le plaisir de jouer « sérieusement » 
du piano, avec une heure de pratique par jour en moyenne. 
Mon moteur premier est le plaisir et la passion pour 
la musique. J'aime jouer, et c'est une condition essentielle 
pour suivre ses objectifs. À ce titre, la rencontre de mon 
professeur m'a remis dans une démarche de progrès. Je joue 
aujourd'hui des morceaux que je ne me serais jamais imaginé 
interpréter un jour. Cette idée de progresser 
en général dans la vie me tient très à cœur. 
Et cela m'a incité à me réinvestir, plus que 


(CLE PIANO 

M'A PERMIS 

. DEME 
DÉCONNECTER 


ce que j'aurais imaginé. Surtout, il me 
conseille et m'oriente dans ma trajectoire 
pianistique, notamment en m'expliquant 
pourquoi tel morceau me convient ou non. 
Lorsque j'étais en poste, le piano m'a permis 


GETTY IMAGES 


comme les représentations en cercle fermé sont 
autant d'occasions de marquer des points d'étape 
dans le cheminement musical du pianiste amateur. 


L'INDISPENSABLE PROFESSEUR 


Pour l'amateur, le passage par l'enseignant est 
souvent primordial, ne serait-ce que pour prendre 
de bonnes habitudes au départ. Celui-ci n’a d’ail- 
leurs pas seulement qu'un rôle de guide dans 
l’apprentissage technique de l’instrument. Il 
vient également cadrer l’évolution de l’élève, dont 
l'esprit parfois très entreprenant peut l’amener à 
considérer des pièces trop difficiles. L'impression 
est alors bien connue: on essaye, on fait du sur- 
place, on n’avance pas, on se décourage. À ce 
titre, le rôle de l'enseignant est alors de permettre 
à l'élève de sentir le progrès à l’œuvre dans sa 
pratique, lequel stimule son plaisir et son envie 
de persévérer. + 


QUOTIDIEN. » 


d'échapper aux contraintes du quotidien 
DU du monde professionnel, de me déconnecter 
de celui-ci, et de trouver en moi un équilibre. 
J'ai une pratique dite « égoïste » car je joue 
principalement pour moi! Prendre la parole 
devant 5000 personnes ne me pose pas 

de problème, mais jouer du piano face à une telle assemblée 
n'est pas envisageable. chacun ses petites barrières! 

Mon ancien travail, dans le secteur de la banque, n'avait 
strictement rien à voir avec le piano. On pourrait même dire 
qu'il était aux antipodes de celui-ci! Mais j'ai toujours vu ma 
profession et le piano comme deux parties bien distinctes. 
J'ai adoré mon travail tout en étant passionné de piano 

en parallèle. Et ce fut très bien ainsi. 
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99 ANS, 
pédiatre 


’aicommencé le piano jeune, et 
continué en parallèle de mes études 
au lycée. À un moment, j'ai hésité 
à me lancer dans une carrière 
professionnelle, j'en avais le potentiel. Mais 
j'étais jeune, et cela me faisait un peu peur. 
Alors j'ai préféré Sciences Po puis la médecine 
à l'École normale de musique. J'ai toutefois 
continué à prendre des cours avec des 
professeurs particuliers et à adapter ma 
pratique au contexte de mes études. Quand 
j'étais interne, je me suis acheté un piano avec 
un système silencieux. J'étais très heureuse 
de ce dispositif, car cela m'a permis de jouer 
quand j'en avais la possibilité. Par la suite, les 
contraintes professionnelles et personnelles 
m'ont amené à moins jouer, notamment 
lorsque mes enfants étaient en bas âge. Ce 
furent des années avec une pratique éparse, 
mais le piano ne m'a jamais quittée. 
Depuis trois ans je m'y suis beaucoup remise, 
après avoir rencontré une enseignante russe, 
et je joue beaucoup mieux que je n'ai jamais 
joué. Et dans la mesure où je ne travaille 
plus à plein temps, j'arrive à en dégager 
beaucoup pour l'instrument. Enfin, je vois 
ma professeure chaque semaine, ce qui 
m'oblige à travailler de manière régulière! 
Et les deux auditions annuelles stimulent 
ma capacité à répondre à mes objectifs. 
J'adore jouer devant un public, et ces 
auditions sont des moments particulièrement 
importants pour moi. 
Ce que j'aime, c'est jouer avec la plus grande 
musicalité possible. À ce titre, je joue 
avec une « conscience professionnelle » 
et me sens tout à fait capable de jouer 
professionnellement. Mais il reste que j'ai 
toujours des enfants, un mari, mon emploi 
de pédiatre. je suis donc encore beaucoup 
sollicité par la vie. + 
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JENEVIS 
PAS PAR 
LA MUSIQUE, 
MAIS 
POUR LA 

MUSIQUE. 


JEAN-BAPTISTE MILLOT 


> UNE BULLE DE BIEN-ÊTRE 


« Je ne vis pas par la musique, mais pour la musique. » 
Cette phrase de Gérard Békerman, le directeur 
du Concours international des grands amateurs 
de piano, résume le rapport entretenu par de 
nombreux amateurs, pour lesquels les aléas pro- 
fessionnels et personnels ne sauraient tarir une 
passion dévorante pour l'instrument. Ce monde 
du piano apparaît pour ces amateurs comme un 
monde distinct de celui du quotidien, telle une 
bulle de bien-être. « C’est l’oxygène de mon quoti- 
dien », nous confessera un autre. Cette dimension 
de coupure avec le quotidien est essentielle, car elle 
vient contribuer à faire de la pratique du piano 
un élément constitutif de l'équilibre de vie chez 
l'amateur, et de son bonheur plus généralement. 


DES ELEVES GRATIFIANTS 

Pour toutes les raisons évoquées — gratuité du geste, 
plaisir au centre de la démarche -, l'amateur apprend 
au professionnel du piano et à l'enseignant. Pour » 


Quelques 
conseils pour 
les pianistes 
amateurs 


« Mon premier conseil, je le tiens d'Alfred 
Brendel: il faut être attentif à la partition. 
Analyser ce que le compositeur a écrit, 

les indications qu'il a notées, et les respecter 
au maximum. C'est une forme d'égard qui est 
essentielle dans la pratique de l'instrument. 
Mon second conseil, c'est d’être régulier 
dans sa pratique. || faut essayer 

au maximum de jouer quotidiennement, 
même si on se limite à 20 ou 30 minutes. 

Le travail portera davantage ainsi que dans 
le cadre d'une pratique irrégulière, même 

si celle-ci est plus longue (trois heures le 
week-end, par exemple). 

Enfin, je recommande vivement d'aller 

au concert. De piano, bien sûr, mais aussi 
d'autres genres musicaux, par exemple 

des symphoniques. Tout ceci contribue 

à nourrir son imaginaire, et cela est 
absolument précieux. Un imaginaire fondé 
sur l'invisible, ce qui est à mon sens essentiel 
à une époque où nous sommes saturés 
d'images. Car face à sa partition, le musicien 
cherche dans l'invisible comment jouer 

au mieux cette musique et dire ce qu'il 
souhaite exprimer en partant de son for 
intérieur. » + 


LES ALÉAS PROFESSIONNELS 
ET PERSONNELS NE 
SAURAIENT TARIR UNE 


POUR L'INSTRUMENT 
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> ce dernier notamment, l'amateur éclairé est la 
figure aux antipodes de l'enfant forcé à jouer d’un 
instrument, mû contre sa volonté par des parents 
autoritaires. Et Anne Queffélec de relever le caractère 
«gratifiant » de travailler avec des musiciens ama- 
teurs, dont la motivation, l'enthousiasme et la volonté 
à l'exercice donnent pleinement sens à la pratique de 
l'enseignant, qui de ce fait se sent particulièrement 
utile: « Nous pouvons apprendre de ces amateurs cette 
espèce de ferveur, d'intensité, d'amour envers la musique 
et la pratique du piano », témoigne-t-elle. 


L'ÉTOFFE DES PROS 


Le monde des amateurs et des professionnels du 
piano est tout sauf cloisonné. Et le Concours interna- 
tional des grands amateurs de piano nous le rappelle. 
Lorsque l’on y entend une Mort d’Isolde de Wagner 
transcrite par Liszt avec « une inspiration et une qua- 
lité d'émotion que n’ont pas certains professionnels », 
comme le rapporte Anne Queffélec, il est clair que 
les pianistes amateurs ne sont aucunement coupés 
des professionnels, à l'exception de la seule finalité 
qu'ils assignent à leur instrument. Car ils portent 
en eux ce qui fait le terreau commun de la pratique 
musicale : l'amour du jeu, ramené pour les amateurs 
à sa plus simple et belle expression, car dénué de tout 
impératif. Puissent les amateurs poursuivre donc leur 
quête hédoniste sans crainte ni complexe, car ils ont 
compris et actualisent par leur posture l'essentiel de 
l'intérêt de la pratique musicale: se faire plaisir. + N. M. 
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CHEZLES 
AMATEURS, 


L'AMOUR 


DU JEU 
EST RAMENE 
À SA PLUS 
SIMPLE 
ET BELLE 
EXPRESSION 


Nathalie, 


26 ans, chargée 
de communication 


9sst un instrument qui m'a toujours 

fascinée. J'ai longtemps eu l'envie 

de savoir en jouer, mais comme 

je viens d'une famille qui n'est pas 
du tout musicienne, cela n'était pas dans les 
habitudes de la maison. || y a trois ans, 
j'ai finalement acheté un clavier et commencé 
à apprendre à jouer via l'appli Simply Piano. 
Un peu plus tard, j'ai souhaité prendre des cours 
particuliers. Les deux premiers enseignants 
ne m'ont pas convenu, car ils accordaient une 
grande importance au solfège, alors que je voulais 
simplement m'amuser à jouer des petits 
morceaux. En janvier dernier, j'ai rencontré une 
professeure avec qui je me suis très bien 
entendue. Elle partait de chaque morceau que 
je souhaitais apprendre, et elle m'expliquait les 
points de solfège correspondants. Manifestement, 
c'était la meilleure méthode pour moi! 
Prendre des cours particuliers chaque semaine 
m'a imposé un travail régulier. Aujourd'hui, 
ma professeure étant partie à l'étranger, c'est 
plus difficile, non pas de trouver le temps, 
mais de me structurer moi-même! Aussi, 
je passe en ce moment plus de temps à rejouer 
des morceaux déjà joués qu'à apprendre 
de nouveaux morceaux. Lorsque je joue, j'ai le 
sentiment que la musique guide mon corps. C'est 
une sensation absolument unique. J'ai 
l'impression d'entrer dans une petite bulle, et ne 
fais plus attention à ce qui se passe autour de moi. 
Cela me permet de respirer et de revenir aux 
«choses de la vie » plus disponible. Mon objectif, 
c'est de jouer tous les morceaux 
que j'ai envie de jouer, et potentiellement, 
d'en faire profiter les copains! + 


POUR LA 
BEAUTÉ 
DU GESTE 


LE CONCOURS INTERNATIONAL DES GRANDS 
AMATEURS DE PIANO FÊTE CETTE ANNÉE 
SON 30° ANNIVERSAIRE. L'OCCASION DE 
REVENIR SUR SON HISTOIRE ET SON ESPRIT. 


n 1989, Gérard Békerman fonde ce 
qui est alors une singularité dans le 
monde de la musique classique (et 
dans le monde plus généralement): 
un concours dédié aux amateurs et 
grands amateurs de piano, ouvert 
à tout un chacun, sans limite 
d'âge maximal, la seule condition 
| étant d’avoir au minimum 18 ans. 
me L'originalité du geste est aujourd’hui 
pour ce passionné le motif d’une fierté: celle d’avoir 
rassemblé au fil des éditions 2 500 candidats venus du 
monde entier et d’une cinquantaine de pays autour 
d’une même passion face à un jury de professionnels 
(qui a notamment vu passer Alexis Weissenbersg, 
Brigitte Engerer ou François-René Duchäâble) et 
d’avoir contribué à ouvrir la pratique pianistique 
au plus grand nombre. 


LÉ | 


SUR 2900 
CANDIDATS, 
SEULE LA 
PIANISTE 
ARGENTINE 
MARCELA 
ROGGERI EST 
DEVENUE 
PIANISTE 
PROFESSION- 
NELLE 


JEAN-BAPTISTE MILLOT 


Car ce qui fait la singularité de ce concours, c’est 
d’abord la philosophie qui y est défendue. « Ici, l’es- 
prit de gagner s’efface derrière l'amour de la musique », 
résume Gérard Békerman. Selon lui, le Concours 
international des grands amateurs de piano est un 
«anti-concours », où n’opère pas la rivalité entre les 
candidats, mais un même esprit de sympathie et de 
communion autour de la musique. Il ne faut toute- 
fois pas se méprendre! À l'heure des demi-finales, 
mais surtout de la finale, le fondateur concède que 
la distinction avec un vrai concours peut s’atténuer, y 
compris concernant le niveau des interprètes, lequel 
devient quasi professionnel. L'originalité de cet évé- 
nement, c’est également une forme de gratuité du 
geste, dans la mesure où celui-ci ne vise pas à lancer 
des carrières, vocation première de tout concours, 
mais à créer un temps de partage entre passionnés. 
Ainsi, Gérard Békerman note que sur 2500 candidats, 
seule la pianiste argentine Marcela Roggeri (en photo 
ci-dessous) est devenue pianiste professionnelle. Toute 
la portée de l'événement réside enfin dans la grande 
diversité des profils socioprofessionnels des candidats. 
Comme l’affirme avec fierté son fondateur, « fous 
les profils sont représentés ». Parmi les lauréats, nous 
trouvons aussi bien un jardinier des Yvelines qu'un 
serveur dans un McDonald's d'Amsterdam, ou un 
pilote de ligne d’Air France. 


UNE FINALE À LA SORBONNE 


Ce format orignal, Gérard Békerman se plaît à rap- 
peler avec malice qu’il en est le pionnier, avec pen- 
dant plus de vingt ans une exclusivité française en 
la matière qui n’a pas manqué d’installer au fil des 
années la réputation de cet événement. Et lorsque 
nous lui demandons pourquoi un tel concours 
n'existe que pour le piano, il rappelle que les spé- 
cificités de l'instrument permettent au plus grand 
nombre d’interprètes de s'exprimer, au contraire 
d’un instrument moins tolérant envers les amateurs 
comme le violon. En 2022, ce sont ainsi 100 candidats 
venus de 30 pays différents qui participeront à cette 
édition anniversaire, face à un jury composé de per- 
sonnalités du piano, parmi lesquelles François-René 
Düûchable, Alexis Golovin, Marc Laforet, ou encore 
Tristan Pfaff. Les épreuves éliminatoires débuteront 
à la mairie du 16° arrondissement de Paris les 9 et 
10 mars, suivi le lendemain de la demi-finale, avant 
de retrouver les finalistes au Grand Amphithéâtre de 
la Sorbonne le samedi 12 mars à 17 h. Outre le prix 
de 3000 euros, le lauréat se verra offrir la possibilité 
de jouer le concerto de son choix avec l'Orchestre de 
la Garde Républicaine dirigé par François Boulanger 
le 31 mai 2022, une occasion unique que « la plupart 
ne vivront qu'une seule fois dans leur vie », conclut 
Gérard Békerman. + N. M. 
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passionné 
> piano qui se 
oile à travers 
œuvres qui 
‘ont marqué. 
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En mode majeur 


Dans ce numéro est appe 


é à la barre Gauthier Borsarello, ancien 


contrebassiste à l'Orchestre de Paris, désormais directeur artistique 
de la maison De Fursac. Il nous parle de ses coups de cœur. 


elèveriez-vous le défi, aujourd’hui même, 

de vous promener dans les rues de votre 

ville, habillés, vous messieurs, d’une culotte 
courte et d’un jabot blanc, et vous mes- 
dames, d’une robe flottante par-dessus un panier ? 
Probablement que non et vous auriez bien raison. 
Car, sauf à vouloir supporter les regards étonnés 
voire rieurs des passants, ces vêtements sont d’un 
autre temps — ici, celui de Bach — et, même fabri- 
qués dans les plus belles étoffes et par les mains les 
plus exercées, leur place réside dans un musée, et 
non plus sur un corps en mouvement. Pourquoi 
cette inconstance du vêtement ? « Parce qu'il est 
intimement attaché à son époque », nous répond 
Gauthier Borsarello, expert du vintage et directeur 
artistique de la maison De Fursac. « À l’inverse de 
la musique dont la caractéristique principale est 
précisément sa permanence, sa capacité à émouvoir 
par-delà les époques et les régions, le vêtement corres- 
pond à un temps et à un lieu donnés et répond par 
là même à un code social; modifiez l’un seulement 
de ces deux éléments, et le plus élégant des hommes 
pourrait se retrouver bouffon. » Faut-il pour autant 
y voir le triomphe de l'apparence sur 

la substance? De la forme sur le 
fond? Non, car le vêtement ne 
déguise pas mais exprime au 
contraire une vérité: « Il dis- 
tingue et singularise celui qui 

le porte. Loin de le camou- 

[A fler, il révèle sa personnali- 
té. » Cette approche nous 
rappelle ainsi que, tout art 
mineur qu'il est, le vête- 
ment a — plus encore pour 
soi que pour les autres 
— une importance 
capitale ! 


Votre premier souvenir 
musical ? 

Intra-utérin car je suis né 

dans la musique ! Mes parents 
et mes oncles sont tous 
professeurs de musique 
classique et nous, les six 
enfants, avons tous pratiqué 
un instrument, si bien que petit, 
j'ignorais même qu'il pouvait 
exister d'autres métiers! 
Votre plus beau souvenir 
musical ? 

Ma fratrie et moi jouant 

le sextuor à cordes Souvenir 
de Florence de Tchaïkovski, 

au Festival du Périgord noir. 
Entre les répétitions et le 
concert, il y a eu des moments 
inoubliables d'entente musicale 
et de joie. 

Votre dernière réflexion sur 
la musique ? 

À quel point elle produit 

des moments de grâce: j'ai 
récemment eu le plaisir 
d'écouter mon beau-frère, 

le violoncelliste Gautier 
Capuçon, jouer le Concerto 

de Chostakovitch à la 
Philharmonie de Paris, et 
pendant la cadence, devant 
ce qu'il était capable de tirer 
de son instrument, j'ai ri 
d'émerveillement... 

L'œuvre qui vous donne 

de l'énergie ? 

La 3 Symphonie de Brahms: 
toutes les émotions de la vie 

y sont réunies. 

Le chef-d'œuvre qui vous 
ennuie ? 

Tout Chostakovitch — excepté 
son Concerto pour violoncelle ! 
Le morceau que vous 
rêveriez de jouer en public ? 
Le Concerto en sol de Ravel. 
La salle de concert dans 
laquelle vous rêveriez de les 
jouer ? 

Le KKL de Lucerne: la salle est 
déjà sublime, mais quand on en 


sort, on se retrouve face au lac 
des Quatre-Cantons, et c'est 
magique. 

Le dernier concert que vous 
avez vu ? 

Celui de Gautier Capuçon, 
dans le Concerto pour 
violoncelle de Chostakovitch! 
Le prochain de prévu ? 

Yuja Wang dans le 1° Concerto 
pour piano de Rachmaninov 

à la Philharmonie de Paris, le 
10 mars prochain. 

Quel morceau faudrait-il 
recommander pour 
convaincre d'aimer ou de se 
réconcilier avec la musique 
classique ? 

Mozart marchera toujours. 
Son Requiem, donc! 
Comment transmet-on 

le goût de la musique 
classique ? 

En expliquant sans relâche que 
la musique classique n'est pas 
une spécificité destinée à une 
élite — car c'est évidemment ce 
qui dissuade de s'en approcher 
— mais qu'elle s'adresse au 
peuple et qu'entre Bach et 
Boulez elle offre une variété 
suffisante pour que chacun 

y trouve son compte! 

Les 3 compositeurs que vous 
inviteriez à votre dîner idéal ? 
Wolfgang Amadeus Mozart, 
Maurice Ravel et Johannes 
Brahms. 

Les 3 interprètes ? 

Daniel Barenboim, Lisa 
Batiashvili et Nathan Milstein. 
Et s’il fallait rendre 

un hommage ? 

À mes parents, Lenaïk et 
Jean-Luc Borsarello, tous deux 
musiciens et complémentaires: 
ma mère nous a tous portés 
avec mes cinq frères et sœurs, 
elle a été notre socle, tandis 
que notre père, par son 
exigence, nous apprenaîit 

à viser la Lune! + 
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«On n appreno 
DAS la MUSIQUE. 
on VIT avec.) 


ILEST UN PIANISTE RARE. PAR LA DOUCEUR DE SON TOUCHER, 
PAR SON EXCEPTIONNEL TRAVAIL DES COULEURS, 

PAR SA SPONTANEITÉ. ET AUSSI PAR SA VOLONTÉ DE PEU 
ENREGISTRER, DE RÉDUIRE SES APPARITIONS SUR SCÈNE 
ET SES INTERVIEWS. MAIS AVEC CE GÉANT, «LESS IS MORE », 
ALORS ÉCOUTONS-LE. 


Propos recueillis par Melissa Khong 


ue faut-il pour pénétrer 

les univers secrets 

de Schumann ou Brahms, 

Scriabine ou Schubert, 

ces compositeurs que 

vous aimez tant ? 

Toute une vie, et bien plus 

encore. Leurs univers, je vis avec 

quand je travaille et quand je ne 
travaille pas. Leurs œuvres, je les joue et je les laisse, 
je les reprends et je les redécouvre. Et cela continuera 
toute ma vie. Une grande œuvre d’art, que ce soit la 
musique ou la littérature, est inépuisable. On peut 
passer une vie à lire et à relire un livre, tout comme 
on ne cesse de découvrir la richesse d’un chef- 
d'œuvre musical. C’est fascinant de voir comme 
nous sommes capables de revenir à une œuvre et 
la redécouvrir comme pour la première fois. C’est 


ce que je suis en train de vivre avec la Fantaisie de 
Schumann, œuvre que j’ai jouée il y a dix ans et à 
laquelle je reviens en ce moment. C’est une erreur 
de penser que le travail est terminé une fois que le 
morceau est joué. Cela ne finit jamais. 

D'un autre côté, vous dites que s'arrêter, 

c'est aussi important... 

Oui, c’est important. Après les tournées, il m'arrive 
de ne pas toucher le piano pendant un mois et 
quand jy reviens, chaque mesure de musique est 
dotée d’une nouvelle fraîcheur. Être musicien n’est 
pas une profession. C’est un mode de vie. Mais être 
pianiste concertiste est une profession à part. Les 
musiciens passent souvent leur temps dans le bruit 
des aéroports et des hôtels, ces endroits dépourvus 
d'inspiration. Pouvoir se retirer de tout cela est 
essentiel car la musique sort du mystère, elle sort 
du silence » 
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> Comme la musique de Schubert, 
compositeur qui vous accompagne depuis 

de nombreuses années... 

J'ai passé toute ma vie avec ses œuvres. Comme 
certains se tournent vers une religion, les musiciens, 
quant à eux, ont la musique. Schubert est pour 
moi un dieu, comme le sont tous les compositeurs 
dont la musique m'est chère. Schubert, je le connais 
depuis des années. J'ai joué sa Sonate en la mineur 
D. 784 quand j'avais seize ans, au moment où je 
me suis consacré au piano. Je veux mourir avec 
Schubert dans mon cœur. 

Cet univers vous avait-il déjà marqué, 

à cet âge ? 

Tout m'avait marqué à cet âge. L'adolescence, c’est 
la période où l’on change et l’on découvre. À 15 
ou 16 ans, on peut véritablement commencer à 
comprendre la musique. J'ai découvert Schubert 
au bon moment. 

Depuis, vous n'avez jamais quitté sa musique, 
que ce soit sur scène ou au disque... 

Ses sonates font partie de ma vie. Quand j'ai enre- 
gistré mon premier disque de Schubert, j'avais déjà 
beaucoup joué les deux sonates au programme 
— la Première sonate en mi majeur, que j'adore, et 
la Sonate en sol majeur. Quand j'ai enregistré la 
Sonate en la majeur D. 959, je la jouais déjà depuis 
longtemps. Celle en si bémol majeur aussi, mais je 
laisse l'enregistrement pour plus tard. La dernière 
année de la vie de Schubert est inexplicable — la 
rapidité avec laquelle il composait, le nombre de 
chefs-d’œuvre qui se sont écoulés de sa plume. 
C’est un miracle de la musique. Par comparaison, 
Beethoven mettait plus d’un an pour composer sa 
« Hammerklavier » ! 

Votre vision des œuvres change-t-elle au fil 
des années ? Ces œuvres changent-elles 

avec vous ? 

Personne, qu’il soit un grand artiste ou non, ne 
pourra jamais reproduire le même morceau de 
la même façon. Nous ne sommes pas des robots ; 
toute évolution est normale et notre vision d’une 
œuvre change avec l'expérience de la vie. Avec ces 
œuvres, l’évolution est venue naturellement, sans 
avoir à y penser. Plus on avance dans la vie, plus 
on se rend compte de la complexité de la musique, 
plus on voit que les univers de ces génies sont inac- 
cessibles. À un certain âge, on commence à frôler 
la profondeur que ces compositeurs ont déjà su 
exprimer bien plus tôt dans leurs vies. On voit l’âme 
de Schubert dans ses œuvres de jeunesse, comme 
on voit le génie de Scriabine dans ses premières 
valses. On naît génie, on ne le devient pas. Nous, 
les gens ordinaires, nous ne détenons pas toujours 
la clé pour pénétrer ces univers. 

Quand jugez-vous qu’une œuvre est prête 
pour être enregistrée, démarche qui demeure 
encore rare pour vous ? 

Je réécoute les enregistrements de mes concerts 
pour savoir si cela vaut un passage en studio. 
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Souvent la réponse est non. Je suis fier de ne pas 
avoir fait beaucoup d’enregistrements — ce n’est pas 
la peine de laisser des mauvais disques! Le studio 
signifie une énorme prise de responsabilité. Si le 
temps et l'instrument le permettent, on peut obte- 
nir les résultats que l’on souhaite. Par conséquent, 
il faut donner son maximum, rejouer jusqu’à ce 
que l’on soit satisfait, comme Rachmaninov qui 
avait enregistré sa transcription du Scherzo de 
Mendelssohn à 39 reprises avant d’être satisfait ! 
Dans un récital, beaucoup de choses participent 
à l'expérience : la lumière, la générosité, tout se 
joue. J’aime les concerts car j'y retrouve le sens 
de l'aventure et la spontanéité. Dans le studio, la 
spontanéité est plus difficile à trouver. Là, il n’y a 
que vous et la musique, rien d’autre ! 

Puis il y a aussi l'enjeu de la perfection, 

ce qui semble devenir de plus en plus 
important aujourd'hui. 

Je ne comprends pas cette obsession de la perfec- 
tion ! Pourquoi veut-on chercher la perfection au 
piano ? Nous ne sommes pas des chirurgiens en 
train de faire une opération à cœur ouvert! La 
perfection tue la spontanéité. C’est dommage. 
D'où vient votre goût pour la spontanéité ? 
Enfant, vous étiez entouré par le chant... 

Ma formation à l’école Capella était excellente mais 
la spontanéité n’en faisait pas du tout partie. On 
chantait la musique religieuse mais aussi la musique 
patriotique soviétique qui était horriblement épou- 
vantable. Il n’y avait rien de spontané là-dedans! 
Cela dit, comme ma mère travaillait beaucoup, 
j'ai vécu quelques années en internat avec d’autres 
élèves. Ce furent de belles années, marquées par la 
camaraderie et l’amitié. La musique et le piano sont 
venus très tard pour moi. Mais j'ai eu une enfance 
normale, Dieu merci, et je vois maintenant combien 
cela est important. 

Entrer dans la musique classique et dans 
l'univers du piano était donc une démarche 
que vous avez faite seul ? 

La musique est venue grâce aux enregistrements, 
surtout ceux de Rachmaninov que mon beau-père 
collectionneur n’a offerts. Les transcriptions aussi, 
celles d'Horowitz, que j'ai beaucoup écoutées et 
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à Saint-Pétersbourg 
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du froisième concerto 
de Rachmaninov avec 
le Berliner Philharmoniker 
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Effectue une tournée 
européenne avec 
l'Orchestre 
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Je réécoute les enregistrements 
de mes concerts pour savoir 
si cela vaut un passage en studio. 
Souvent la réponse est non. 
Je suis fier de ne pas avoir fait 
beaucoup de disques. 


étudiées à l'oreille. La musique venait aussi avec mes 
camarades de classe, avec des échanges spirituels 
qui ont nourri mes perspectives, avec la nature 
S’enfermer dans une chambre à travailler son ins- 
trument est un chemin dangereux, d'autant plus 
quand il s’agit d’un enfant. On n’apprend pas la 
musique, on vit avec. 

Et le piano est devenu votre instrument 

à travers vos professeurs, Galina Eguiazarova 
à Moscou, Jacques Rouvier à Paris 

et Dmitri Bashkirov à Madrid. Aimeriez-vous 
enseigner un jour ? 

J'ai eu beaucoup de chance avec tous mes profes- 
seurs. J'ai eu de belles expériences en tant qu’étu- 
diant. J'aimerais enseigner, oui, le jour où je ne 
supporterai plus ce métier qui, à part les concerts, 
est une profession que je déteste surtout dans notre 
nouveau et bruyant monde. Mais être pédagogue 
est un don à part entière. Je ne parle pas seule- 
ment de l'aptitude à donner des cours mais de 
la capacité à voir l’évolution d’un élève. Les plus 
grands professeurs ont toujours su identifier le 
potentiel de leurs élèves, comme ma professeure 
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Galina Eguiazarova, qui a anticipé mon avenir de 
pianiste quand je suis venu, muni d’une mauvaise 
technique et d’un niveau de pianiste amateur, dans 
sa classe à Moscou. On pourrait évoquer l’image 
d’un prophète, celui qui voit les choses à venir, celui 
qui comprend comment un élève va se développer. 
C’est un exercice très délicat. Je n’oserai jamais juger 
les autres car j’aurais peur de me tromper. 
Parlez-nous de vos propres transcriptions, 

si réclamées par le public et admirées 

par vos collègues pianistes. Est-ce que vous 
en réalisez toujours ? 

Non, c'était un passe-temps amusant pendant ma 
jeunesse. Ce qui n'intéressait, c'était le processus 
d’une transcription — comment changer les élé- 
ments, comment jouer tel morceau de manière 
différente. Toutes mes transcriptions, le Rondo alla 
Turca — que je ne peux plus écouter, tellement je le 
déteste! —, l’Andante de la sonate pour violoncelle 
et piano, toutes sont nées d’une improvisation 
spontanée. Gyürgy Cziffra m'avait dit que ses trans- 
criptions étaient de la pure improvisation, conçues 
dans l'instant présent. C’est pour cela que je ne vois 
pas l'intérêt de refaire maintes fois les transcrip- 
tions ou de les publier. Je suis surpris que d’autres 
pianistes préfèrent jouer mes transcriptions au lieu 
d'imaginer les leurs. 

Quels changements avez-vous remarqués 
dans le métier depuis vos débuts ? 

Pendant les vingt-cinq ans de ma carrière, les pianos 
ont beaucoup changé, c’est le jour et la nuit. Ils sont 
devenus beaucoup plus agressifs, plus criards, plus 
forts. Ils n’ont rien à voir avec les pianos que j'ai 
eus au début de ma carrière. Souvent, les pianos 
qui me sont proposés sont le contraire de ce que je 
recherche parce que les gens réclament la brillance 
et la puissance. Cela ne marche pas du tout pour 
mon répertoire. Aujourd’hui, les pianos sonnent 
de façon inégale, les basses sont beaucoup trop 
lourdes par rapport aux aigus. C’est pour cela que 
la préparation du piano est une étape très impor- 
tante, voire plus difficile que le concert ! Je ne répète 
jamais avant mes concerts, je passe ce temps à 
régler le piano avec le technicien. Oui, la brillance 
et la force peuvent convenir à certains répertoires. 
Mais si l’on ne fait que jouer forte, si l’on ne sait 
pas jouer piano ou pianissimo, on ne devient pas 
pianiste, on devient «fortiste » ! 

Quel type de piano vous attire ? Vous 
choisissez souvent des pianos plus anciens 
pour vos enregistrements. 

J'aime les pianos provenant de l’époque après 
la Première Guerre mondiale, comme ceux que 
Schnabel et Rachmaninov avaient choisis pour 
leurs enregistrements. Ils étaient moins agressifs, 
plus souples et répondaient beaucoup plus rapi- 
dement. Comparer les pianos du passé avec ceux 
d'aujourd'hui, c’est comme comparer une belle 
voiture à un tracteur ! Je travaille sur un Kawaï 
à la maison. Il me laisse la possibilité d’être » 
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Notre monde est 
devenu tres visuel, 
et la musique classique, 
par conséquent, 
en souffre. La musique, 
il faut l'écouter. Mais 
les gens veulent des 
images, ils sont collés 
aux écrans et ne 
se regardent plus. 
Aujourd’hui, je me sens 
complétement 
en dissonance avec 
ce monde. 


> agréablement surpris en arrivant à la salle de 
concert et il est aussi simple à entretenir, ce qui 
correspond à mon rythme de vie. Un piano est 
comme un être humain, il faut le soigner. Je ne 
peux pas assumer cette responsabilité avec mes 
voyages. Alors, j'ai choisi un piano de base et il 
me suffit largement. 

Tôt dans votre carrière, vous avez enregistré 
le Premier concerto de Tchaïkosvki et le 
Troisième concerto de Rachmaninov. Ces 
deux albums restent les seuls consacrés 

au genre concertant dans votre discographie... 
Le travail avec l'orchestre n’était pas le problème 
en soi. Je déteste mon enregistrement du Premier 
concerto de Tchaïkovski parce qu'il représente le 
moment le plus épouvantable de ma vie: ce départ 
de carrière très agressif où j'étais jeune et entouré 
par des gens qui m'ont poussé à faire des disques 
et qui m'ont imposé un répertoire et un rythme 
insoutenable de concerts. Je suis resté trois mois aux 
États-Unis à être enfermé dans des hôtels, à faire 
le tour des villes qui se ressemblaient les unes les 
autres. Imaginez faire vingt-cinq concerts dans ces 
conditions, sans la communication avec sa famille 
et ses amis, ce qui nous est possible aujourd’hui. 
À la fin, on se sent vidé comme une orange pressée. 
On se sent utilisé. Cette tournée a été le moment le 
plus triste de ma vie professionnelle. 
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Mais est-il réellement possible de construire 
une carrière de concertiste en évitant les 


étapes qui semblent nécessaires à la réussite: 

les concours, les tournées, le marketing ? 

Il n’était jamais question de concours pour moi — 
mes professeurs l’ont compris aussi. Je risquais plutôt 
de ne pas me réveiller à temps pour mon épreuve! 
Ce n’était pas pour moi. Il faut aussi se connaître, 
savoir ce qui correspond en fonction de chacun. Je 
ne sais pas ce que l’on impose aux jeunes pianistes 
aujourd’hui mais cela doit être encore plus difficile. 
Notre monde est devenu très visuel et la musique 
classique, par conséquent, en souffre. La musique, 
il faut l'écouter. Mais les gens veulent des images, 
ils sont collés aux écrans et ne se regardent plus. À 
mon époque, nous n'étions pas aussi saturés par des 
milliers de distractions. Nous avions le temps pour 
nous réunir, pour discuter. Aujourd’hui, je me sens 
complètement en dissonance avec ce monde. 


04/06/22 
Le Touquet, Palais 
des congrès 
10/06/22 Tours, 
La Grange de Meslay 
22/06/22 
Paris, Fondation 
Louis Vuitton 


Avez-vous enfin trouvé un équilibre entre 
votre vie de musicien, votre vie de concertiste 
et votre vie de famille ? 

Il y a vingt ans, jai tout changé. J’ai arrêté de voya- 
ger dans plusieurs pays, j'ai arrêté de travailler avec 
beaucoup d’agences, j’ai changé mon répertoire et 
j'ai commencé une nouvelle vie. C'était la meilleure 
décision à prendre. Je suis devenu plus calme. Je me 
suis retrouvé. Je n'aurais jamais accepté de jouer 
250 concerts par an et de ne pas pouvoir voir ma fille. 
Quand on joue trop de concerts, tout devient routi- 
nier et on ne se rappelle que des gares, des aéroports, 
des hôtels. Pour moi, ne jouer que 35 ou 40 concerts 
par an veut aussi dire que chaque concert est complè- 
tement unique. Jai pu profiter des beaux voyages et 
des beaux concerts, je peux rester à la maison avec ma 
fille, avec ma famille. J'ai perdu beaucoup de choses 
mais j'en ai gagné encore plus. + 
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Tchaïkovski, Piano 
Rachmaninov transcriptions 


Les Grands Amateurs de Piano 
International Competition for 
Outstanding Piano Amateurs 


Finale 


samedi [2 mars 2022 à 16h 
Grand Amphi de la Sorbonne 
45 Rue des écoles - 75005 Paris 


Le jury du Concours 2022 : 


Reiko Nakaoki, Helena Kroon, François-René 
Duchable, Yves Henry, Tristan Pfaff, Marc André, 
Christian Debrus, Roustem Saitkoulov, Marc 
Laforet, Pierre Cheremetiev, Eric Heidsieck, 
Hubert Guillard, Stoïshi Hase, Alexis Golovin… 


[00 candidats venant de 30 pays 
du monde entier : 


Allemagne, Autriche, Belgique, Bielorussie, Bosnie 
Herzegovine, Canada, Chine, Corée, Ecosse, 
Espagne, États-Unis, France, Georgie, Israel, 
Italie, Japon, Lituanie Maroc, Pays-Bas, Pologne, 
Roumanie, Royaume-Uni, Russie, Slovaquie, Sri 
Lanka, Suède, Suisse, Taiwan, Ukraine, Zambie. 


Participation : 25 € 


sur place 
ou 
Concours - 23 rue Raynouard - 75016 Paris 
par chèque à l'ordre de « Concours», 
joindre une enveloppe timbrée 
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ARTURO BENEDETTI MICHELANGELI (1920-1995) 
La recherche 
de l'absolu 


ORFÈVRE DU CLAVIER ET PERSONNAGE 
ÉNIGMATIQUE, IL FUT L'UN DES PIANISTES 
MAJEURS DU XX° SIÈCLE. PAR LA RARETÉ 

DE SES APPARITIONS À LA SCÈNE COMME 

AU DISQUE, PAR SA VISION SANS CONCESSION 
DE LA MUSIQUE ET SON OBSESSION 

DE LA PERFECTION, IL RESTE NIMBÉ D'UNE 
AURA QUASI MYSTIQU E. Par Jean-Michel Molkhou 


AN 


tre pianiste et musicien, ce n'est pas une pro- 
fession, c'est une philosophie, une conception 
de la vie qui ne peut s'appuyer ni sur les 
bonnes intentions, ni sur le talent naturel. 
Il y faut avant toute chose un esprit de 
sacrifice inimaginable. Être musicien, ce 
n'est pas porter fièrement le frac et recevoir 
les applaudissements du public, c’est prendre 
sur soi un constant labeur, un travail phénoménal. 
Sans cela on n'est pas musicien, on est tout au plus une 
machine à produire des applaudissements qui fonctionne 
bien. » Ainsi Arturo Benedetti Michelangeli définis- 
sait-il sa fonction. C’est à Brescia qu’il naît le 5 janvier 
1920. Mais il cultivera souvent l'énigme, en affir- 
mant « être de nature slave et de culture autrichienne. 
Certainement pas latin ! » Son père avocat, philosophe 
et compositeur à ses heures, lui donne ses premières 
leçons, puis le fait entrer dès l’âge de 4 ans dans la 
classe de Paolo Chieri, à l’Institut Venturi de sa ville 
natale. « J'ai cessé très tôt d'écouter d’autres pianistes. Je 
me suis replié sur moi-même pour étudier à ma façon. 
Au début d'ailleurs, je n’aimais pas du tout le piano. Je 
le trouvais beaucoup trop percussif. Donc j'ai appris le 
violon et l'orgue, et c'est ainsi que j'ai trouvé ma propre 
voie pour jouer du piano. J'ai découvert que les sons du 
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| violon et de l'orgue pouvaient être traduits en termes 


pianistiques. Si vous parlez de ma sonorité, vous devez 
songer non pas au piano, mais à une combinaison de 
violon et d'orgue. » Après un premier récital à l’âge de 
7 ans en 1927, le petit « Ciro », déjà très secret, reçoit 
à Milan l’enseignement de Giuseppe Anfossi. Il sort 
diplômé du conservatoire Giuseppe Verdi en 1934, 
grâce à une brillante interprétation des Variations 
sur un thème de Paganini de Brahms et des Jeux d’eau 
de Ravel, qui resteront des piliers de son répertoire. 
Après s'être fait remarquer dans plusieurs concours 
nationaux, il obtient en juin 1938 un septième prix 
au Concours Eugène Ysaÿe (actuel Reine-Elisabeth) 
à Bruxelles, remporté par Emil Gilels. 


« LISZT RÉINCARNÉ! » 


L'année suivante, sa victoire éclatante au Concours 
international de Genève lui vaut le fameux mot d’Al- 
fred Cortot, membre du jury: « Mais c’est Liszt réincar- 
né ! » Cette même année 1939, il est nommé professeur 
au Conservatoire de Bologne et grave son premier 
disque pour EMI à Milan, Andaluza de Granados et 
Deux pièces lyriques de Grieg. Parallèlement, il pour- 
suit des études de médecine durant plusieurs années. 
L'essor international de sa carrière de concertiste 


| est interrompu par la Seconde Guerre mondiale. 


Il parvient néanmoins à se faire entendre en Italie, 
notamment en 1940 où ses débuts à la Scala de Milan 
dans la Totentanz de Liszt et le Cinquième concerto 
de Beethoven lui valent un triomphe retentissant. 
Il enregistre encore, notamment les concertos de 
Schumann et de Gries, un bouquet de pièces de 
Scarlatti, Tomeoni et Chopin, ainsi que son unique 
version du Concerto italien de J.-S. Bach (1942-43). 
En dehors de la Chaconne, dans la transcription de 
Busoni, il cessera définitivement de jouer l’œuvre du 
Cantor au piano, considérant « qu'il était préférable 
de laisser Bach aux clavecinistes et aux organistes' ». 
Appelé sous les drapeaux, comme pilote dans l’armée 
de l'air semble-t-il, il rejoint rapidement la résistance. 


| Il épouse Giuliana Guidetti (dont il divorcera en + 


PAULINE BELVISO/DG 


# 


VIE DE LEG 


ND 


> 1970), avant d’être emprisonné par les fascistes puis 
de s'évader. Dès la fin des hostilités, il se produit à 
Londres, puis effectue sa première tournée aux États- 
Unis en 1948. Après une interruption pour raisons 
de santé, on entend partout en Europe ce magicien 
du son à la virtuosité transcendante, capable de faire 
surgir d’un piano les sonorités les plus éclatantes 
comme les plus ténébreuses. Il se produit encore à 
Varsovie (où il siège au jury du Concours Chopin 
en 1955), à Prague puis à Moscou, et en 1965 il joue 
pour la première fois au Japon. 


«PILOTE ET JOUEUR DE PIANO » 


Au début des années cinquante, il fonde sa propre 
académie internationale où les élèves se pressent 
nombreux. Il enseignera ainsi bénévolement à 
Venise, Bolzano, Arezzo, puis à Lugano ou à Sienne. 
Maurizio Pollini, Martha Argerich, Walter Klien 
ou Ivan Moravec compteront au nombre de ses 
disciples. « Je suis restée une année et demie chez lui, 
mais j'ai eu quatre leçons! » confiera Martha, tandis 
que Pollini, venu chercher refuge après sa victoire au 
Concours Chopin, se souvient qu’il lui enseigna des 
doigtés fabuleux et une technique spéciale du double 
échappement. Tous témoignent de sa douceur, de 
sa modestie, de sa patience comme de sa générosité 
envers chacun de ses élèves, ainsi que de l'atmosphère 
merveilleusement familiale qui régnait durant ses 
classes de maître. À chacune de ses leçons — toutes 
individuelles, mais dont l'élève n’était pas prévenu à 
l'avance — il insistait sur le caractère sacré de la par- 
tition, sur l'importance du beau son comme de la 
variété d’articulation, sur le subtil usage de la pédale 
et sur la nécessité de s’écouter jouer plutôt que de 
simplement s'entendre. Mais n'ayant jamais cherché 
de soutien financier et « ne voulant pas uniquement 
travailler pour maintenir cette école » il mettra fin en 
1977 à cette longue aventure pédagogique. 

Au cours des années soixante, il enregistre très peu, ce 
qui provoque la diffusion d’enregistrements pirates 
de ses concerts, autant que sa fureur. Ce n’est qu'au 
cours des années soixante-dix qu’il retrouve, avec 
parcimonie, le chemin des studios, d’abord chez 
EMI, ensuite pour la Deutsche Grammophon, firme 
à laquelle il restera fidèle jusqu'à la fin. En 1965, il 
fonde un festival international de piano à Brescia et 
à Bergame, mais trois ans plus tard, la faillite d’une 
maison de disques de Bologne, à laquelle il était asso- 
cié, entraîne la confiscation de ses biens, dont deux de 
ses pianos de concert. Il quitte l'Italie l’année suivante, 
s'installe en Suisse, conservera la nationalité italienne, 
mais ne reviendra jouer dans sa patrie qu'en de très 
rares occasions, notamment en 1977 et 1987 pour 
des concerts de bienfaisance. Au cours du temps, il 
limite drastiquement le nombre de ses apparitions sur 
scène, considérant le concert comme un événement 
sporadique et exceptionnel. Ainsi, si l’on en dénombre 
34 lors de la saison 1947/48, il n'en donne plus que 
21 en 1971/72 et seulement 9 en 1979/80. Féru de 
course automobile — il a participé aux Mille Miglia 
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d'anévrisme durant 
un récital à Bordeaux 
1993 
Donne son dernier 
concert à Hambourg 
le / mai 
1995 
Meurt à Lugano 
le 12 juin 


—, il démontrera toute sa vie une égale passion pour 
la mécanique de ses bolides et de ses pianos Steinway. 
Alain Lombard — qui avait réussi à le convaincre de 
jouer le Concerto de Ravel en direct à la télévision fran- 
çaise dans Le Grand Échiquier en 1982 — raconte que 
Michelangeli, qui se considérait « avant tout comme un 
bilote, puis un docteur et seulement ensuite, peut-être, 
comme un joueur de piano », l'avait emmené dans son 
garage, admirer et écouter le moteur de sa Ferrari! 


«L'HOMME QUI NE RIT PAS » 


S’il n'était pas à cent pour cent de ses moyens, ou que 
le réglage de son piano n'était pas parfait, il annulait 
le concert, parfois même au dernier moment, consi- 
dérant que le public n'avait droit qu'au meilleur. Et 
lorsqu'il n'annulait pas le concert, il lui arrivait de 
l’interrompre, comme ce soir de novembre 1978 
Salle Pleyel à Paris où, après une première partie 
magique, le maître fit annoncer « qu’un courant d'air 
froid balayant le clavier l'incommodait, empêchant de 
poursuivre son récital ». Une moitié de la salle siffla, 
tandis que l’autre, dont je fus, applaudissait debout, 
heureuse d’avoir entendu deux sonates de Beethoven 
et les quatre Ballades de Brahms. Dans Le Figaro, la 
chronique de Clarendon fut sans pitié : « Michelangeli 
détient le record de la tristesse: un pâle sourire, une 
extrême lassitude, l'air de mortellement s'ennuyer (..…) 
En vérité, il pratique mieux que personne l'art de se faire 
prier. (..) Les ovations du public ne le consolent pas 
de ce chagrin qu'il porte sur le visage et jusque dans ce 
jeu irréprochable et glacial, qui fascine sans conquérir. 
(...) J'arrête ici mes considérations, car il s'agit sans 
doute d’un homme assez malheureux. Si Victor Hugo 
l'avait connu, il aurait, pour le dépeindre, modifié le 
titre d’un de ses romans: l’homme qui ne rit pas. » Les 
apparitions de Michelangeli avaient une dimension 
magique, laissant à l'auditeur une impression d’absolu, 
alliant au plus haut niveau de clarté perfection tech- 
nique et pureté de style. Économe de ses moyens, et 
doué d’une incomparable science du toucher, dénué 
de toute gestique ostentatoire et avare de sourires, on 
aurait dit un sphinx. Une sorte de Greta Garbo du 
piano. « Je ne joue pas pour les autres, mais seulement 
pour moi-même. Cela ne fait pour moi aucune diffé- 
rence qu'il y ait ou non un public. Lorsque je m'assieds 
au piano, je suis perdu. Je pense à ce que je joue, et au 
son qu’il en résulte, qui est un pur produit de l'esprit". » 


«.Je ne joue pas pour les autres, mais 
seulement pour moi-même. Cela 
ne fait pour moi aucune différence 
qu'il v ait ou non un public. Lorsque 
je m'assieds au piano, je suis perdu. 
Je pense à ce que je joue. » 
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Secret, silencieux, jamais satisfait de lui-même, on 
l'entend marmonner « mauvais concert » en sortant 
de scène. « La perfection était devenue une obsession; il 
en venait même à croire qu'on attendait de lui qu'il fasse 
une faute, dans une sorte de conspiration », rapporte 
l'une de ses rares proches‘. Lorsqu'on lui demandait 
quels autres pianistes il appréciait, « sono tutti morti », 
répondait-il, songeant probablement à Rachmaninov 
qu'il admirait, bien qu'en privé il dise grand bien de 
Martha Argerich et de Nelson Freire. 


LES DERNIÈRES ANNÉES 


Maniaque envers les réglages de ses pianos, il voyageait 
avec le sien — et même deux, à ses frais, les dernières 
années — exigeant de ses accordeurs personnels 
rien moins que la perfection. En 1985, un accident 
vasculaire cérébral lui cause une hémiplégie droite, 
heureusement régressive, et en octobre 1988, il est 
victime sur scène d’une rupture d’anévrysme aortique. 
Gros fumeur, il ne devra son salut qu'à l'intervention 
immédiate d’un professeur de cardiologie venu l'en- 
tendre ce soir-là au Grand Théâtre de Bordeaux et à 
une lourde intervention chirurgicale. Quelques mois 
plus tard, il se fait à nouveau entendre dans les grandes 
salles européennes, mais aussi à Tokyo, et enregistre 
plusieurs concertos de Mozart. C’est à Hambourg, 
le 7 mai 1993, qu'il donne son dernier récital, inté- 
gralement consacré à Debussy. Deux ans plus tard, 


le 12 juin 1995, il s'éteint à Lugano, non sans avoir 
signifié dans son testament que ni l'heure ni la cause 
de sa mort ne devaient être révélées. Il avait également 
interdit que l’on grave son nom sur le marbre d’une 
pierre tombale, et ce n’est donc qu'une simple croix 
de bois qui signale l'endroit discret où il repose, au 
petit cimetière du village voisin de Pura. 


UN RÉPERTOIRE RESTREINT 


Bien qu’il possède un très vaste répertoire personnel, 
en public comme au disque il ne jouait que ses œuvres 
de prédilection, sans cesse remises sur le métier, ses 
programmes s’avérant les plus limités de tous les 
pianistes de son rang. En témoignent les « trous » de 
sa discographie, mais aussi les nombreuses versions 
successives, de studio comme de concert, des quatre 
Ballades et des Variations Paganini de Brahms, du 
Cinquième concerto de Beethoven (notamment 
avec Celibidache ou Giulini), de celui de Grieg, de 
la Chaconne de Bach/Busoni, des Préludes ou des 
Images de Debussy, du Concerto en sol et de Gaspard 
de la nuit de Ravel, du Concerto, du Carnaval et de 
Faschingsschwank aus Wien de Schumann. Il ne laissera 
au disque qu'une seule sonate de Schubert (D. 537) et 
cinq de Beethoven (dont seulement trois en studio). 
De Mozart pas la moindre sonate, mais cinq concertos 
(n° 13, 15, 20, 23 & 25), deux de Haydn, le premier 
de Liszt ainsi qu'une vertigineuse Totentanz. Ses mul- 
tiples témoignages dans Chopin comptent au rang 
des plus précieux; sa vision du Quatrième Concerto 
de Rachmaninov reste une référence absolue, tandis 
que ses gravures de jeunesse, consacrées aux claveci- 
nistes italiens Galuppi, Tomeoni, Scarlatti et Clementi, 
demeurent des perles intemporelles. Pour un être 
aussi solitaire dans l’âme, tout partenariat durable 
en musique de chambre s’avérait impossible. Selon 
Jean-Pierre Wallez, qui en fit expérience en 1972 lors 
d’une croisière: « Travailler avec Michelangeli était, 
comment dire, extrêmement douloureux. Son besoin de 
perfection était tel qu'il générait pour lui-même comme 
pour les autres un stress considérable. De plus, il n'était 
pas possible d'exprimer une opinion contraire... je pense 
qu'il ne l'aurait pas supporté. » C’est d’ailleurs une 
«incompatibilité d'humeur » qui entraînera l’aban- 
don, dès la première répétition, de l’enregistrement 
du Cinquième concerto de Beethoven sous la baguette 
de Carlos Kleïber pour DG (1975). 

Maître de l’exigence, travailleur acharné et doué d’un 
pouvoir de fascination hypnotique sur son auditoire, 
il représentait pour ses admirateurs, comme pour 
Maurizio Pollini, « le sommet absolu du piano ». Lazar 
Berman quant à lui, l’avait rangé avec Gould, Yudina 
et Sofronitsky, parmi les quatre « inimitables ». & 


1. John Gruen: interview parue le 21 août 1977 dans le New 
York Times 

2. Bertrand Boissard: « L’Énigme du sphinx », Diapason n°601, 
avril 2012 

3. Clarendon: « La Sérénade interrompue », Le Figaro, 13 nov. 1978 
4. Eric Schoones : « Music made for the inexpressible », 
International Piano Quarterly, Summer 2001 
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BALLADE 
EN liberté 


Ballade vient de ballare, c'est-à-dire « danser » 
enitalien. Nous vous incitons dans ce numéro à trouver ALEXANDRE 
une pleine liberté de mouvement pour interpréter des SOREL 
pages majeures de cette forme musicale singulière, que 
les romantiques ont portée à son apogée. La ballade est 
indissociable de la poésie, nous rappelle le pianiste 

et pédagogue Denis Pascal, qui se plonge dans 

la 4° Ballade, op. 10, de Brahms. 

Il éveille notre imaginaire médiéval, et l'écriture 

du compositeur s'impose comme l'évocation d'un chant 
accompagné d'un luth. Il se penche aussi sur des extraits 
des Ballades n°1 et 4 de Chopin, dans lesquelles l'influence DENIS 
de Bach n'est jamais loin. PASCAL 
Au programme également, un florilège d'œuvres pour 
débutants et niveaux intermédiaires, mises à votre portée 
avec passion et bienveillance par Alexandre Sorel: 

scherzo de Beethoven, mazurka de 'Tchaïkovski, 

ballade de Burgmüller... 

Un programme progressif qui vous accompagnera 

pas à pas dans votre apprentissage. 

Paul Lay, pour sa rubrique jazz, propose une improvisation 
d’après la fameuse chanson Moonlight Bay, publiée 

en 1912 et reprise par Glenn Miller ou les Beatles! 


Elsa Fottorino - Illustrations: Éric Heliot 
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LA LECON 


d'Alexandre Sorel 


La ballade, 
un récit musical 


Apparu avec les troubadours au Moyen Âge, 

ce genre poétique et instrumental fut repris 
avec ferveur par les romantiques, puis par leurs 
successeurs. Comment raconter une histoire 
en musique ? Les conseils de notre professeur. 


a ballade est un genre musical très 
ancien. L'étymologie de ce mot, 
ballare, signifie « danser ». 
Laissons aux spécialistes le soin 
de relater l'histoire de cette forme, initiée 
au xi® siècle par Adam de la Halle, puis 
développée au xi\® siècle par Guillaume 
de Machaut... De toute façon, qu'ils 
fussent numériques où acoustiques, 
on construisait peu de pianos à cette 
époque ! Concentrons-nous donc plutôt 
sur la ballade instrumentale qui s'est 
développée au xix° siècle. Tous les grands 
compositeurs s'y sont illustrés. Les 
Quatre ballades de Chopin constituent 
bien sûr un modèle du genre, mais 
Brahms, Liszt, Debussy, Fauré écrivirent 
aussi des ballades. Précisons que cette 
forme ne relève pas d'un cadre 
immuable:; elle est une sorte de vaste 
pièce sans moule musical précis, à la fois 
dramatique et virtuose. 
Si nous aimions les termes savants 
— les « mots montés sur des échasses », 
comme disait Mozart —, nous dirions 
que la ballade est une « forme narrative 
épique ». Préférons plus simple: 
la ballade nous raconte une histoire, 
une aventure, un drame, elle suscite 
un foisonnement de sentiments. 
Or, précisément, raconter une histoire 
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en musique, intéresser, émouvoir, est 
essentiel pour la technique car cela exige 
du pianiste qu'il apprenne à varier 

et à nuancer les sons à l'infini, qu'il sache 
déclamer le discours musical. Nuancer, 
sans cesse, contrôler le poids 

de la moindre note comme un orfèvre 

de la musique afin de la faire parler, c'est 
bien cela qui développe le toucher 

et même l'agilité des doigts. Le pianiste 
Aldo Ciccolini disait: « Quand je lis une 
partition, je perçois un message qui 

se dévoile sous mes yeux. » Il faut donc 
éviter avant tout de jouer une ballade 

de façon uniforme ou ennuyeuse. Mais 
pour cela, il nous faut une bonne palette 
de nuances dans les doigts. À cet égard, 
rappelons ce conseil extraordinaire de 
Liszt à Valérie Boissier: « Vous voyez bien 
que pour exprimer tout ce qu'on sent, il 
faut n'être entravé par rien, il faut avoir les 
doigts tellement développés, si souples, 
avec une telle échelle de nuances toutes 
prêtes dans les doigts, que le cœur puisse 
s'émouvoir et cheminer sans que les 
doigts soient sans cesse un obstacle. » 
Être un bon technicien du piano, c'est 
donc être entraîné à doser les sons, 
maîtriser les subtilités de notre toucher 
afin que ce dernier puisse exprimer 

le sens de l'œuvre. Chopin ne disait pas 


BIO EXPRESS 


Pianiste concertiste, Alexandre 
Sorel est professeur au 
conservatoire de Gennevilliers. 
Il a été pianiste à la Comédie- 
Française et au musée d'Orsay, 
à Paris, ainsi que producteur 

à France Musique. Il a enregistré 
en première mondiale au piano 
les valses d'Emile Waldteufel 
et a été l'un des premiers 

à explorer au disque l'œuvre 
de Marie Jaëll, obtenant 

un Diapason d'Or. Il a créé une 
collection de pédagogie 

du piano, « Comment jouer... » 
(éd. Symétrie), et est l'auteur 
de La Méthode Bleue, destinée 
aux enfants débutants 

(Éd. Lemoine, 2019). Son 
dernier disque est consacré 

à Chopin (Euphonia, 2019). 
l'est l'auteur d'un important 
ouvrage sur la pédagogie du 
piano : L'Art de jouer du piano, 
préfacé par Claire-Marie 

Le Guay, à paraître le 1° mars 
2022, co-édition Euphonia/ 
LibriSphaera. 


Va vragst 
undvalse 


ACTUS 


Alexandre Sorel Ma vie est 

une valse. Roman historique 
d'après la vie d'Émile Waldteurfel, 
Euphonia 2022 


autre chose, qui déclarait dans ses 
Esquisses de méthode: « Le but n'est pas 
de savoir jouer tout d'un son égal. Il me 
semble d'un mécanisme bien formé de 
savoir nuancer une belle qualité de son!. » 


Chopin, « Ballade, op.23, n° 1 » 


Prenons un exemple, justement, dans 

le thème initial de la Première ballade en 
sol mineur, opus 23, de Chopin. D'abord, 
rappelons le message de cette œuvre: 
le 25 janvier 1831, Chopin apprenait que 
ses compatriotes proclamaient 
l'indépendance de sa chère Pologne, 
pourtant occupée par les Russes. C'était 
une véritable déclaration de guerre 

à la Russie. || commença à composer 

ce morceau afin d'« épancher son 
désespoir » et l'inquiétude qu'il éprouvait 
pour sa patrie. Comment nuancer 

et soupeser chaque note pour faire 
sentir ce désespoir ? 

Pour commencer, ce long si bémol 
interroge : « Que va-t-il se passer ? », 
s'angoisse-t-il. Il faut tenir la touche 
mais sans l'appuyer et laisser remonter 
la main. De même, lorsque nous jouons 
la suite do-ré-fa-si-la-sol, il faut ne pas 
s'asseoir sur la terminaison de la phrase 
(le sol), même si elle intervient sur 

le temps fort de la mesure. Alourdir 

et baisser la main serait un grave 
contresens musical. Le secret est 

à la fois de vibrer au message de Chopin, 
et de chanter en nous-même. 

Au cours de ses leçons, le compositeur 
répétait d’ailleurs inlassablement: 

«Il faut chanter avec les doigts. » 


Chopin, « Ballade, op.47, n°3 » 


Voici un autre exemple dans la Troisième 
ballade en la bémol majeur, opus 47. 

Ici encore, il faut raconter l'histoire avec 
les doigts. Si on chante la phrase, 

on sent qu'il faut à l'évidence la débuter 
doucement puis qu'elle se réchauffe 

et devient progressivement plus intense 
pour aboutir sur le sommet sonore 
fa-mib. Cela est d'autant plus important 
pour la technique que ce mib est une 
note qui doit durer longtemps: sa valeur 
est une noire pointée liée sur une 
blanche pointée. Il faut donc le faire 
sonner et bien le projeter vers l'avant! 
Or, sachons ceci: au piano, le son 
commence à mourir et à diminuer dès 
qu'on l'a émis. Toute note longue doit 
donc être jouée plus fortement afin 

de perdurer jusqu'à la note suivante; 
imaginez une étoile filante dont vous k 


Ex. 1: Chopin, Ballade en sol mineur, op. 23, n° 1 
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Ex. 3 : Brahms, Ballade, op. 10, n° 1 
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> suivez la retombée dans le ciel 
nocturne, ou même une boule 

de pétanque très lourde, que vous lancez 
devant vous en essayant d'imaginer 

à l'avance sa trajectoire. 

Chopin écrivait: « {ne reste qu'à étudier 
un certain arrangement de la main vis 

à vis des touches pour obtenir facilement 
la plus belle qualité possible de son, 
savoir jouer les notes longues 

et les notes courtes et [parvenir à] 

une dextérité sans bornes! » Ce que 

le compositeur veut dire à demi-mot 

est qu'il faut « pré-visualiser » 

dans notre oreille intérieure 

la trajectoire du son. 

Maintenant, quel moyen technique 
employer pour que ce mi sonne 
suffisamment longtemps ? Il faut le jouer 
avec un cinquième doigt de main droite 
très ferme et bien tendu, en lui donnant 
un peu de poids et de hauteur et, enfin, 
en atténuant la tension des doigts 

en dessous. De même, on dessinera 
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la « phrase de violoncelle » à la main 
gauche (réb-do-si-si -la-si-do-la-mi-mi) 
en la chantant, en la racontant avec 

les doigts. 


Brahms « Ballade, op. 10, n°1 » 


Prenons un autre exemple dans les 
Ballades op. 10 de Brahms. La première 
est inspirée par la vieille ballade 
écossaise Edward, de Herder, qui 
commence par une terrible histoire de 
meurtre: « La mère: Pourquoi ton épée 
est-elle si rouge de sang, Edward, 
Edward ? » (mes. 1 à 8). Au début, la mère 
ne fait encore qu'interroger. Brahms 
note: piano. Pour jouer techniquement, 
il faut s'imprégner de cette atmosphère 
de mystère et d'attente, notamment en 
ne jouant pas trop fort, et en faisant bien 
entendre l'épaisseur des basses. Tout 
doit être encore feutré, brumeux comme 
dans un tableau du peintre Caspar David 
Friedrich. Ce n'est que plus tard, après 
un poco piu moto, puis un allegro, que 


Brahms aboutira sur la vraie tension 

et le drame (mes. 44). Alors, on apprend 
que ce n'est ni son faucon ni son cheval 
mais — oh horreur! — son père qu'a 
poignardé Edward (mes. 44 à 60): « Oh! 
J'ai tué mon père, oh mon cœur souffre ! » 
Pour bien raconter ce passage en 
musique, et le vaincre techniquement 
(les deux choses vont très exactement 
ensemble), il faut apprendre à ne pas 
jouer trop fort au début, pas avant 
d'arriver ici, apprendre à ménager nos 
effets ainsi que la tension émotionnelle 
et physique, qui doit être progressive. 
D'autre part, il faut utiliser tout le poids 
du bras, et tout spécialement car nous 
jouons du Brahms. Le grand pianiste 
Claudio Arrau a décrit cet usage du poids 
de tout le bras qui donne ce son ample, 
rond et puissant mais sans dureté. 

À la question du journaliste Joseph 
Horowitz: « Ÿa-t-il un type de sonorité 
que vous proposez de produire ? », Arrau 
répondait : « Le son qu'on peut produire 
sans frapper le piano. Sans marteler, 

ce qui est laid. Cela implique que le corps 
reste détendu, et qu'on utilise le poids 

du corps tout entier. Une des premières 
choses que j'enseigne à mes élèves, c'est 
de laisser tomber le plein poids du bras. 
Cela implique qu'on lève le bras 
complètement et pas seulement à partir 
du coude“. » 

Nous l'avons toujours exprimé à travers 
ces lignes: la vraie technique du piano 
consiste à connaître les moyens 
physiques qui permettent de faire parler 
la musique, de raconter la partition. 

I ne sert à rien de penser à la technique 
du piano en la séparant du contenu 
artistique à exprimer. Il ne serait pas 
satisfaisant non plus d'être très inspiré 
mais en ignorant tout de l'usage adéquat 
de notre corps au piano, celui qui permet 
d'obtenir le plus beau son sans fatigue 
et sans nervosité inutile. C'est en 
creusant ensemble ces deux aspects 
que l'on fait des progrès. Les grandes 
ballades de Brahms, de Liszt, de Chopin, 
de Grieg.. contiennent tant de 
sentiments, d'expressions et d'émotions 
diverses qu'elles sont le meilleur champ 
de bataille pour développer notre 
technique, puisqu'elle doit toujours être 
liée à l'expression musicale. + 


1. Frédéric Chopin, Esquisses pour une méthode 
de piano, textes présentés par J.-J. Eigeldinger, 
coll. « Harmoniques », Flammarion, Paris, 1993, 
réed. 2021 

2. Arrau parle. Conversations avec Joseph 
Horowitz, Gallimard, Paris, 1985 


Échauffement 


Ballade dans le style de Brahms 


Systèmes n° 1 et 4: 
Faites sonner davantage la voix la plus aigüe, en tendant votre 5° doigt et en arrondissant un peu votre 4° doigt 
(pour les mettre à la même taille) 


Systèmes n°° 2 & 3: 
Apprenez à bien partager votre main droite en deux parties distinctes, pour les plans sonores et donc pour la tension des doigts 
qui correspond. Projetez au loin le son de la « note longue » assez fortement, et atténuez la partie interne en relaxant 
vos doigts du centre de la main. Sentez tout cela, et écoutez-vous! 


A. SOREL 2022 
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LA MASTERCLASSE DE 
Denis Pascal 


Si Chopin et Brahms se sont tous deux emparés 
avec génie de la forme hautement poétique 

de la ballade, ils l'ont traitée chacun selon des 
approches très différentes. C'est ce que le pianiste 
et pédagogue nous explique, dans une analyse 
comparée qui nous propose de passionnantes 


‘ilest une forme 
musicale intimement 
liée à la poésie, c'est 
bien la ballade à la 
construction stricte et 
strophique, largement remise 
à l'ordre du jour au xix° siècle. || 
semble donc naturel que les plus 
importantes figures romantiques, 
Chopin, Brahms et Liszt, l’aient 
abordée. Évoquer les ballades 
de Brahms et de Chopin, c'est 
évoquer la différence essentielle 
entre un compositeur porté 
par le drame écrit, et un poète 
purement musicien, abstrait, 
détaché de la littérature comme 
support de composition. 
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clés de lecture. 


J. Brahms, Ballade, op. 10, n° 4 
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es quatre pièces de l'opus. 10 
E Brahms sont autant de chants 

et d'hymnes qu'il est impossible 
de dissocier d'un texte. La Ballade n°4 
reste constamment dans la texture 
ternaire, chant, basse, 
accompagnement, s'inspirant à la fois 
de l'écriture d'un simple choral et d'un 
chant accompagné par un imaginaire 
luth, plaçant l'œuvre dans un rêve plus 
médiéval que classique. Aucune 
dramaturgie contrastée, la forme 


demeure stable et stricte, et l'ensemble 
demande à l'interprète un voyage 
intérieur proche de ceux qu'il doit 
parcourir avec Schubert. La stabilité 

de l'écriture, l'étrange tonalité, la 
tessiture sombre et serrée de cette 
œuvre plongent l'auditeur et l'interprète 
dans d'étranges ailleurs. 

La difficulté réside donc dans la 
réalisation convaincante et la conduite 
de ce chant-prière, qui parfois invoque 
le repos de l'au-delà. 


F, Chopin, Ballade, op. 23, n° 1 (extrait) 
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x l'inverse, Chopin ouvre son cycle 

À quatre ballades en utilisant 
une dramaturgie puissante 

constamment liée aux textures 
pianistiques, largement inspiré par 
les périodes classique et baroque. 
La Première ballade en sol mineur 
est un incroyable bouquets d'influences, 
Bach, Mozart, Haendel, de tous les 
claviers, ceux du passé, clavecin 
et clavicorde. Chopin y invente 
définitivement les règles du piano 
moderne, ouvrant la voie à un nouveau 
langage musical que Brahms, vingt ans 
plus tard, semble, lui, ignorer. 
> Le geste pianistique dans cet 
opus 23 est exigeant, dramatique et 


solaire. Aucune ombre, tout est exprimé 
directement. L'impact sur l'auditeur est 
maximal, et ce autant grâce à l'inventivité 
instrumentale que par la progression 
dramatique de la musique elle-même. 
Aucune suggestion, mais bien une 
expression géniale et directe du lyrisme 
et de l'agitation à travers l'écriture 
pianistique. Il n'est donc pas utile 

de se référer à un texte ou à une source 
extra-musicale: la seule qui compte, 

et ce malgré la répétition hypnotisante 
des motifs, c'est celle de l'écriture et de 
la savante utilisation de tous les registres 
du clavier, de la main-même du pianiste, 
et de l'incroyable polyphonie rythmique 
qui en découle. 


F. Chopin, Ballade, op. 52, n° 4 (extrait) 
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se conclut sur l'une des pièces 

les plus incroyables du répertoire 
pour piano, inspirée par la musique 
du passé, notamment et peut-être 
plus que dans l'opus 23, par celle de 
J.-S. Bach. L'opus 52 est certainement 
l'une des plus fortes lumières qui 
influencera définitivement l'histoire 
de la musique (Wagner, Debussy, Ligeti, 
Messiaen...) 
> Les quelques mesures d'ouverture 
et l'exposition du premier thème sont 
peut-être l'expression la plus parfaite 
du clair-obscur en musique, la lumineuse 


| fin du cycle des ballades de Chopin 


tonalité de do majeur (cf l'opus 17 de 
Schumann) se figeant dans la sombre 
et mate couleur de fa mineur. Le premier 
thème échappe à toute définition, 

ce n'est ni la romance de l'opus 47 ou 
même la chanson de l'opus 38. Il oscille 
entre la lamentation du Prélude de Bach 
BWV 857 et les élans contraints d'une 
danse lente (valse, mazurka). 

Le propos est donc beaucoup moins 
ouvert que dans la Ballade n°1. ll reste 
néanmoins extrêmement innovant, 
jusqu'à la dernière section de la pièce, 
agité, sombre, comme l'écho halluciné 
d'une gigue. + 


BIO EXPRESS 

Né à Albi en 1962, Denis Pascal 

a commencé le piano à l'âge 

de 11 ans et a intégré le CNSM 

sept ans plus tard. Lauréat 

de plusieurs prix internationaux 
(Lisbonne, Zurich, New York), 

il a parachevé sa formation 

dans l'Indiana auprès du pianiste 

et pédagogue Gyürey Sebük. 
Depuis, il donne des concerts comme 
soliste et comme chambriste 

— au Sein du Trio Pascal avec ses 
deux fils (voir interview dans le n°130 
de Pianiste) ou en duo avec 

la violoncelliste Marie-Paule Milone. 
Sa discographie comprend 
notamment des œuvres 

de Liszt, Chausson, Chopin, Wiener 
et Schubert. Il est depuis 2011 
professeur au CNSM. 


À ÉCOUTER 


Trio Pascal Franz Schubert, 
Trios op. 99 et op. 100, 2 CD, 
La Müsica 
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ENTRAÎNEZ-VOUS J.-S. Bach, 


Petit choral r& NIVEAU 


AV EC À | a S | GRAND DÉBUTANT /CD PLAGE 4 
exa " LC 0 LC R ach écrivit des chorals qui 
étaient chantés lors du culte 


protestant. D'abord, apprenez 


Célèbres ou moins connus, faciles ou plus 


difficiles, voici douze morceaux et des à chanter la mélodie de la m. droite 

: : | («la-la-lère »...) mais aussi celle de la 
recommandations à foison pour vous exercer... m. gauche: on l'oublie si souvent! Mais 
en chantant bien sûr oui, vous avez une jolie voix! N'écoutez 


pas les méchants qui vous disent que 
vous chantez faux: ce n'est pas vrai. 
Chanter est juste un entraînement, cela 


G. P. Telemann, Arioso s'apprend et se développe jour après jour. 
, Allez, courage... ! 
[5 NIVEAU GRAND DEBUTANT / CD PLAGE 1 —} Puis, le nom des notes: retenez 
que tous les si seront remplacés par 

C ette minuscule ballade les accords de m. gauche. C'est très des si bémols. 

mélancolique est parfaite pour agréable de suivre les sons longs à — Maintenant, faites chanter la phrase 

apprendre à chanter au piano. l'oreille en les projetant avec le doigt. avec vos doigts: solidifiez votre 5° doigt 
— D'abord, voyez les bémols à la clé: On suit leur retombée comme celle qui joue la note la plus aiguë afin que ce 
le si sera toujours remplacé par un sib d'une étoile filante dans le ciel. fa soit assez fort. Résistez, faites un angle 
et le mi par un mib. Puis, façonnez le son — Mesure n°2, écoutez la jolie avec la main. Sur le la, mesure n°3, 
avec vos doigts. Le grand pianiste dissonance à la m. gauche: sol+la. diminuez Madame-fin-de-phrase. 
Aldo Ciccolini disait: «Jouer du piano En musique, tout n'est pas toujours Cherchez à créer la beauté de la phrase 
c'est aimer toucher, caresser, malaxer «sucré» et doux, il y a parfois des en variant le poids de chaque note. 
les touches du clavier!» frottements entre les sons, comme Procédez de même pour la m. gauche. 
Le chant à la m. droite contient des notes il y a du sel ou du poivre dans la cuisine. La m. gauche c'est le socle de la mémoire 
longues, des blanches. Jouez-les Et heureusement...! au piano. Si on ne peut pas la chanter, 
assez fort pour qu'on entende la 1. Aldo Ciccolini, Je suis un Lirico Spinto. Entretiens avec Si ON ne connaît pas ses notes: 
prolongation de ce son par-dessus Pascal Le Corre, éd. Van de Velde, Paris 2007 catastrophe, tout s'écroule! 
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À. Reinagle, 24 Short Pieces, n°1, 
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einagle a vécu du temps de Mozart. 
R Mais ce diable de Wolfgang était 
tellement génial qu'il a fait oublier 
tout le monde! 
> La main droite contient des doubles 
notes: des tierces, mesure n°2, et des 
sixtes mesure n°4. Pour les mémoriser 
et les maîtriser, jouez toujours ces deux 
notes parfaitement ensemble, 
synchronisées grâce à une minuscule 
attaque verticale. Placez-vous à l'avance 
au-dessus de chaque accord. 
— Faites ressortir la voix la plus aigüe 
en tendant votre doigt extérieur 
de la main, tout en relaxant vos doigts 
intérieurs. Écoutez-vous. Cela vous fera 
faire beaucoup de progrès. 


K. Mikuli, Hora Bo 


> Main gauche: la partie m. gauche 
(mes. n° 2) alterne une basse et 

une note au pouce: ré-la, ré-la, ré-la. 

Au piano, notre main a toujours tendance 
à s'écrouler du côté du petit doigt car 
dans la vie de tous les jours, on se sert 
peu souvent de nos 4° et 5° doigts (sauf 
de l’annulaire, quand on se marie). 
Mais, dans la musique, ils sont très 
importants. Quand vous jouez votre ré 

à la basse, ne laissez pas s'écrouler votre 
5° doigt. Tendez-le et résistez. Alors 
seulement, Vous pourrez jouer la partie 
interne en versant votre poids vers 

le pouce (Ja). Utilisez une petite rotation 
de l’avant-bras vers l'intérieur, mais sans 
écarter le coude! 
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n air roumain écrit par Karol Mikuli 
LU qui était un grand pianiste et l’un 
des meilleurs élèves de Chopin. 
Comment faire chanter ce petit morceau? 
> Le son lumineux au piano: faites 
ressortir la note la plus aigüe de ces 
accords, en tendant votre 3° puis votre 
9° doigt (do, mi, mi, mi) et en atténuant les 
doigts qui sont en dessous: relaxez votre 
pouce, 3°, 2 (la, do, si). Pour obtenir 
ce son lumineux: partagez votre main 
en deux! 
> Notes ensemble: Karol Mikuli a 
rapporté: «Dans l'exécution des doubles 


notes et accords, Chopin exigeait une 
attaque rigoureusement simultanée! » 
> C'est un témoignage très important 
car il vient directement de Maître. 

À chaque fois que vous vous entraînez, 
efforcez-vous de jouer toutes les notes 
de ces accords parfaitement ensemble. 
Cela nous force à écouter. C'est aussi 
ce qui connecte nos doigts et nos mains 
ensemble dans le cerveau, et enfin, cela 
développe les empreintes des accords 
dans notre main. 


1. Karol Mikuli, in Chopin vu par ses élèves, par 
Jean-Jacques Eigeldinger, Fayard, Paris 2006 


S. Maïkapar, Biriulki, op. 28, Moment 
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ci, l'essentiel est de couler le son 
d'une note à l’autre, lorsque deux notes 
sont reliées par un petit phrasé. 
Il faut les lier en sentant que l'on ne quitte 
pas du doigt la première note avant 
d'arriver dans la deuxième. C'est ce que 
l'on nomme le legato. 
—> Respectez les silences à la m.gauche, 
les demi-soupirs. Enlevez le doigt 
exactement quand il faut. Gardez 
le poignet souple, relevez la touche sans 


précipitation. Ne jouez jamais sec! 

—> On peut faire beaucoup de progrès 
techniques en cherchant quels sont les 
gestes à faire pour obtenir le bon résultat 
musical. lci, la main tombe de haut en bas 
dans la première des deux notes liées. 
Mais au même moment, l'autre se relève. 
Nous avons donc un petit geste opposé 
aux deux mains. La mémoire gestuelle est 
très importante, elle complète la mémoire 
visuelle ou auditive. 


V. Rebikov, 
Ballade n° 3 
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a mélodie de cette Ballade de 
[ Rebikov est tendre et nostalgique: 
elle nous raconte une histoire. Cette 
pièce comprend quatre voix superposées, 
comme un petit quatuor vocal. 
Apprenez d'abord à vocaliser bien juste 
(«ah, ah, ah», ou bien: «la-la-lère ») 
chaque voix tour à tour, par groupes 
de 4 mesures. Il faut avoir chacune 
dans l'oreille. 
 Iciencore, faites ressortir la voix aiguë 
à la m. droite. À chaque accord, tendez 
davantage votre doigt le plus extérieur 
de la main, surtout votre 5° doigt (sinon 
il est trop court) et arrondissez votre 
4° doigt. Ce n'est pas facile car ces doigts 
ne sont pas de même taille! 
> Lancez le son des notes longues: 
chaque blanche ou noire à la partie d’alto 
doit se prolonger sous les autres notes. 
Chopin disait cette phrase très 
importante pour la technique: «Savoir 
jouer les notes longues et les notes 
courtes.!» Cela signifie qu'il faut projeter 
les notes longues et jouer un peu moins 
fort les notes courtes, afin que l'on 
entende tout à la fois. 
— Étudiez de même la m. gauche avec 
ses différents plans sonores. Ne laissez 
échapper aucune note de basse: 
surveillez votre doigt extérieur de 
m.gauche pour qu'il ne s'écroule pas. 
En vous exerçant ainsi, vous développerez 
à la fois votre oreille et l'indépendance 
de vos doigts. 


1. Chopin Esquisses pour une méthode de piano, textes 
présentés par J.-J. Eigeldinger, Flammarion, Paris 1993 
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F. Burgmüller, 
25 études, op. 100, 
Ballade 
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a partie principale est ici à la main 
[sucre Ce morceau nous raconte 
un petit drame en mineur. Le plus 
important est ici de ne pas laisser filer 
les doigts sans contrôle du temps. 
Lorsque vous jouez: do-si, do-sol-la-si/ 
do.., sentez bien chaque pulsation, 
les six croches de la mesure. Contrôlez 
vos doigts pour ne pas aller trop vite. 
Identifiez le son qui tombe sur chaque 
croche et atténuez celui qui tombe 
au milieu de chaque pulse. 
> Jouez vos accords de la m. droite très 
ensemble avec la m. gauche. Ne vous 
permettez jamais le moindre décalage! 
Cela oblige à écouter en détail, 
notamment les dissonances. 
Exemple: mes. n°3 (au 3° temps), 
le la bécarre de la basse rencontre 
un mi bémol et un sol: cela frotte! Autre 
dissonance: cette rencontre entre le si 
bécarre de la m. gauche et le do dans 
les accords de m. droite. Terrible! 
Ne fuyez pas ces belles dissonances, 
aimez-les par l'oreille. 
— Mes. n°31. Ici encore, projetez 
au loin le son de chaque note longue 
(noire pointée) afin qu'elle ne meure 
pas trop tôt avant d'avoir atteint la note 
suivante. Elle doit «passer le relai»! 
Lancez-la au loin devant vous, comme 
si VOUS jouiez aux boules et que 
le cochonnet était très loin devant. 
Il faut prévoir, imaginer jusqu'où va aller 
la boule! Pour la main gauche, jouez ces 
accords sans les asseoir, vers le haut, 
en repoussant du doigt. 


P. I. Tchaïkovski, Pièces pour enfants, 
Op. 39, Mazurka ræ NIVEAU DÉBUTANT / CD PLAGE 8 


ne mazurka est une danse 
Ù polonaise dont l'appui est placé 
sur un temps faible. C'est le cas 
ici: Tchaïkovski a écrit une blanche sur le 
2° temps. Il est très important de savoir 
où est le bon appui d'une phrase, d'un 
motif, d'un mot. Enitalien on dit, par 
exemple, « Buon-gior-no ». C'est cela qui 
est correct, et non pas: «Buon-gior-no», 
ni: «Buon-gior-no » ! En musique, c'est 
la même chose, il est essentiel de bien 
accentuer. Soulignez la blanche 
du 2° temps. Quant au 1° temps de 
la m. droite, il doit être léger, d'autant 
qu'il y a un point de détaché. 
— C'est facile, chantez en disant: 


«Buon-gior-no »... et vous aurez 

le bon appui! Cependant la m. gauche 
doit faire sentir le temps fort. Soulignez 
votre ré à la basse, avec votre 5° doigt 
bien ferme. 

— Mes. n° 19 et suivantes: ici, 
Tchaïkovski a noté un accord à la 

m. gauche qui commence sur le 

3° temps (sol-ré-fa). Il est lié au 1° temps 
de la mesure suivante et comporte un 
accent: >. Ichaïkovski «casse » donc la 
mesure avec ses habituels temps forts 
et faibles. Pesez de haut en bas sur le 
premier des deux accords liés; diminuez 
le deuxième en laissant remonter 

la main et en atténuant le son. 


KR. Fuchs, Album pour la jeunesse, op. 47, 
Wiegenliedchen > NIVEAU MOYEN / cD PLAGE 9 


ut musical: la musique est comme 
F3 une montagne. Elle comporte des 

sommets plus ou moins hauts, plus 
ou moins aigus. En général, quand on joue 
plus aigu, on doit jouer un peu plus fort. Ici, 
la mélodie reste d'abord dans la vallée: elle 
ne va que jusqu'au sol médian, mes. n°1. 
Ensuite elle se «hisse » un peu plus haut: 
sol aigu au dessus de la portée, mes. n°2. 
Puis, jusqu'au point le plus élevé de la 
montagne: le Ja aigu, sommet de notre 
ascension musicale. Ce /a doit être le son 
le plus expressif, le plus fort. Construisez 
votre histoire, votre son: racontez-nous 
votre ascension avec les doigts! 
> Moyen technique: tendez votre 
5° doigt. Il doit résister et former une sorte 
d'angle avec le métacarpe. Regardez votre 
petit muscle, sur la tranche de la main: s'il 


G. B. Pescetli, Presto r NIVEAU MOYEN / CD PLAGE 10 


oilà un morceau agréable, joyeux 
\/ et chantant. La fluidité dépend des 
doigtés : mes. n°1, mettez 
le 2° doigt sur le do. Il vient naturellement. 
Mais dans la mes. n°2, il faut aussi mettre 
le 2° doigt sur le ré car il nous prépare à 
jouer la suite. Anticipez ce doigté. Si vous 
utilisez le 3 doigt, vous manquerez de 
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doigts et vous serez forcé de vous arrêter! 
Les doigtés sont une discipline que nous 
nous imposons à nous même. Mais cela 
fait gagner tellement de temps par la 
suite! Pour obtenir l'agilité de vos doigts, 
jouez clairement chaque petit sommet 
d'aigu. La main. droite monte d'abord 
jusqu'au mib, puis au fa, et enfin au so. 


prend du volume, bravo, vous êtes dans 
le vrai! Par ailleurs, tout en résistant du 
doigt, prenez un peu de hauteur. 
Préparez-vous en basculant d'abord vers 
l'intérieur grâce à une toute-petite 
rotation de l’avant-bras (vers le pouce). 
Jouez doigt ferme et prenez de la hauteur 
au-dessus de la note. 

— Ne vous pressez pas avant de jouer 

ce la. Faites comme un chanteur qui 
prendrait prudenmment son temps pour 
l'atteindre et ne pas le rater. Un couac, ce 
n'est jamais bon! Aldo Ciccolini disait :«Le 
rythme est fonction des intervalles. Si 
nous avons un plus grand intervalle, il doit 
être joué avec un retard infinitésimal. Cela 
constitue la base du phrasé.!» 


1. Aldo Ciccolini, Je suis un Lirico Spinto. Entretiens avec 
Pascal Le Corre, éd. Van de Velde, Paris 2007 


Sentez la résistance de vos doigts sur 

ces notes. Dosez ces petits sommets 

les uns par rapport aux autres, comme 
nous l'avons vu. 

Apprenez bien votre m. gauche, c'est la 
condition pour libérer votre main droite. 
Mémorisez les degrés de la tonalité 
qu'elle joue, les cadences parfaites. 


L. v. Beethoven, 
Colère pour un 


sou perdu 
15 NIVEAU MOYEN/ 
CD PLAGE 11 


crit par Beethoven en 1795, ce 
CE rondo célèbre a été surnommé 
«Fureur à propos d'un sou perdu » 
par une main inconnue. On y décèle 
la fougue du jeune Beethoven âgé 
de vingt-cinq ans. Donc, pas question 
de jouer ce morceau avec mollesse! 
— Dès le début, détachez bien les 
croches de m. droite et voyez l'appui 
inhabituel sur un 2° temps, la note 
la plus haute: si (3 doigt). Accentuez 
avec «rage » (doucement tout 
de même!) 
— Jouez les accords répétés 
de m. gauche «de tout-près », sans 
décoller vos doigts du clavier, et avec 
un poignet fixé. Il faut être énergique 
et éviter de mouliner du poignet. Liszt 
dit un jour à une élève : «Mademoiselle, 
arrêtez de battre la salade. » Et à une 
autre : «Gardez votre main tranquille, 
ne faites pas d'omelette !!». 
— Pour acquérir l'empreinte des 
accords de la m. gauche dans la main, 
veillez à bien répéter les notes 
semblables qui sont rejouées d'un 
accord à l'autre. 
— L'impression de force et d'énergie 
viendra d'elle-même si vous vous 
représentez la façon dont ce morceau 
est construit avec ses carrures 
de mesure, parfaitement symétriques. 
Chaque accord (sol puis, ré /e) s'étend 
sur 2 mesures. En revanche 
à la main droite, le deuxième motif 
(ré-do-ré-do-la) n'occupe qu'une seule 
mesure: il se contracte et il est joué 
deux fois. 
—> C'est cela qui donne l'impression 


que Beethoven s'énerve, qu'il «enrage ». 


Le compositeur allemand est un 
bâtisseur de musique, il faut toujours 
analyser la façon dont il compose. 

1. Amy Fay, Lettres intimes d'une musicienne 


américaine. Préface de Vincent d'Indy. Éd. Dujarric 
& Cie, Paris 1907. Republié par Hachette-BNF, 2021 


R. Schumann, Carnaval, op. 9, Chopin 


1 NIVEAU MOYEN / CD PLAGE 12 


C e chef-d'œuvre d'hommage 

de Schuman à Chopin doit être 
joué avec beaucoup de pudeur 

et de contrôle si l'on veut qu'il rendre 
justice à ces deux génies. Chopin disait: 
«La simplicité sort avec tout son charme 
comme le dernier sceau de l'art.!» 

Le grand danger ici est de jouer avec 
excès d'inégalité et de nuances inutiles, 
une sentimentalité qui serait tout à fait 
opposée de l'esprit de Chopin. 

Arpèges de main gauche 

— Étudiez votre main gauche seule 

en faisant très attention à utiliser les 
bons doigtés. 

— Lorsque vous passez la main au 
dessus du pouce, ne levez pas le 
poignet. En effet, si le poignet se relève, 
le contact des pulpes de doigts avec le 
clavier se perd. Thomas Tellefsen, l'élève 
favori de Chopin, écrivait : « Depuis le 
coude jusqu'au bout des doigts, la main 
doit avoir sur le clavier sa position qui 
conserve aux muscles leur ligne droite.! » 
Développez votre contact des pulpes de 
doigts en évitant à tout prix de «casser » 
le poignet. 

—> Contrôlez non seulement le son mais 
le temps dans l'énoncé de cet arpège. 
Écoutez sur quel son tombe chaque 
pulsation (à la noire, nous sommes 

à 6/4) et apprenez-en le doigté. 
Entraînez-vous à exécuter ces arpèges 
avec une parfaite régularité temporelle, 
c'est la condition pour que votre main 
prenne l'habitude de se placer sur les 
différentes positions. 


Main droite toute seule 

Jouez le plus legato possible 

en rampant d'une note à l’autre: 

ne quittez jamais une note avant 

de sentir le fond de la note suivante. 
Pressez amoureusement les touches 
avec les doigts. 

— Bougez le moins possible. Une fois 
que la phrase est commencée, ne levez 
plus le poignet, visez la tranquillité de la 
main (terme exact employé par Chopin 
et Mozart). 

— Entre les phrases au contraire: 
respirez du poignet. Chopin conseilla 
lui-même à son élève Émilie von 
Gretsch: «Levez le poignet pour le laisser 
retomber sur la note chantante avec la 
plus grande souplesse imaginable.? » 
Deux mains ensemble 

— Écoutez chaque rencontre sonore 
entre la m. droite et la m. gauche et 
exercez-Vous à les jouer parfaitement 
synchronisées. C'est ainsi que l'on 
connecte les deux mains dans le 
cerveau. 

— Voyez l'opposition des gestes aux 
deux mains: la m. gauche ne doit jamais 
bouger verticalement, ni briser la ligne 
continue du poignet. En revanche, la 
droite doit respirer avec le poignet, pour 
couper entre les phrases. Étudiez 
consciemment cette indépendance des 
gestes entre les deux mains, cela sera 
pour vous une source de grands progrès 
musicaux et techniques 


let 2. Jean-Jacques Eigeldinger, Chopin vu par 
ses élèves, Fayard, Paris 2006 
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Pédagogie 


LE JAZZ de 
Paul Lay 


Pour ce numéro, notre jazzman nous emmène 

en balade sur les routes américaines des années 
vingt, celles du blues et des «barbershops ». Laissez 
votre swing s'exprimer et votre doigts chalouper sur 
la mélodie d'amour de «Moonlight Bay». Let's go! 


onjour à tous, Pour ce numéro 

consacré à la ballade, je vous 

propose une très belle chanson 

américaine de 1912, Moonlight 
Bay, dont la musique a été écrite par 
Percy Wenrich. C'est une superbe 
mélodie d'amour en sib majeur, qui était 
souvent jouée à l'époque, notamment 
par les groupes vocaux de quatre 
chanteurs a capella que l'on appelait 
les «barbershops ». 


CONSTRUCTION 

La chanson est découpée en quatre 
parties: 

— Une partie A qui correspond 
au couplet (verse en anglais). 

> Un thème B qui est le refrain 
(chorus en anglais). 

— Une partie C qui est à nouveau 
le chorus mais avec des découpes 
rythmiques en triolet. 

+ Une partie D pour une courte 
improvisation en Bb (sib majeur) 
et qui terminera la pièce. 


INTERPRÉTATION 

Le morceau repose sur les deux 
premières parties : À (verse) qu'on 
peut jouer assez librement 
rythmiquement. Puis un tempo de 
walking ballad se met en place à partir 
de la lettre B. Il faut avoir le «feeling » 
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que cela avance, mais de manière 
légèrement nonchalante, tranquille. 
v Pensez dès le début à hiérarchiser 
les sons. Pour la partie À, faites 

bien ressortir la mélodie. Voyez 
chaque pièce musicale comme une 
architecture. Bien définir les lignes 
et les plans que l'on veut mettre plus 
ou moins en avant. 

v Lorsque l'on arrive à la B, la mélodie 
jouée à la main droite est soulignée 
par un rythme de noire. || faut bien 
caractériser la ligne du haut, et jouer 
cet accompagnement en noire plus 
légèrement. 

Pendant ce temps, la main gauche 
joue une ligne de basse qui s'apparente 
aux lignes de blues et de boogie, très 
caractéristique du style de piano 

des années vingt-trente. Comme le 
tempo est assez modéré, la difficulté 
technique n'est pas très grande pour 
l'interprétation de ce morceau. En 
revanche, il est important de bien le 


travailler pour y trouver l'esprit, le swing, 


la façon «chaloupée » de le jouer. Vous 
pouvez-vous référer à la version du CD. 
v Lorsque vous arrivez à la partie C, 
l'accompagnement de la main droite 
passe d'une valeur de noire à une 
valeur de triolet de croches. Ainsi 

le temps est subdivisé en trois, et 
renforce l'aspect ternaire du morceau. k 


BIO EXPRESS 


Paul Lay est pianiste 

et compositeur. Il a étudié 

au conservatoire de Toulouse 
puis au CNSM, département 
jazz et musiques improvisées. 
En 2014, il reçoit le grand prix 
du disque de jazz de l'académie 
Charles Cros pour son album 
Mikado. En 2016, l'Académie 

du jazz l'élit meilleur artiste 
jazz français de l'année. 

Son dernier album, Deep Rivers, 
est sorti en janvier 2020 

chez Laborie Jazz. 

La même année, il obtient 

la Victoire du jazz du meilleur 
artiste instrumental. 


ACTUS 


Mars Concerts les 8 et 9 à 
Carquefou, le 18 à Bordeaux, 
le 22 à Neuilly-sur-Seine 
Avril Concerts les 2 et 16 

à La Scala, Paris 


Moonlight Bay 


ARR. PAUL LAY 


Plusieurs modes et gammes en Bb (sib) 


5 


Bb gamme «mixte » 


Bb7 (mixolydien) 
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Bb gamme blues 


Exemples de phrases improvisées pour la fin du morceau 
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Pédagogie 


Même recommandation: hiérarchisez 


minutieusement les trois plans sonores: 


la mélodie, l'accompagnement, la ligne 
de basse. 

v Astuce: afin de ressentir corporelle- 
ment et de respirer rythmiquement 

ce que l'on joue, je vous conseille 
vivement de travailler ce morceau au 
métronome. D'abord à la noire = 63 puis 
à la blanche (métronome à noire = 31) 
qui joue sur le premier et troisième 
temps de chaque mesure. Enfin 
amusez-Vous à inverser, de sorte que 

le métronome joue le deuxième et 
quatrième temps de la mesure (comme 
le rythme d'un charleston de batterie) 


IMPROVISATION 

Je vous propose pour ce morceau 
d'improviser sur les deux mesures 
qui correspondent à la lettre D. 
Dans un premier temps, travailler 
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le petit exercice d'indépendance 

des quatre premières mesures. 

v Puis, afin de bien se préparer 

à l'improvisation, je vous ai écrit quatre 
différentes gammes et modes, ainsi que 
différentes idées sur la feuille d'exercice. 
v Je vous conseille de les travailler 
d'abord juste à la main droite, prenez 
le temps de les chanter. Puis rajoutez 
la main gauche 

v J'ai écrit plusieurs phrases, idées 
mélodiques que vous pouvez répéter, 
et qui j'espère vous inspireront. Elles 
empruntent leurs notes et contours 
aux gammes proposées plus haut. 

v Enfin, le plus important: écoutez 

de nombreuses versions de ce beau 
morceau. Vous comparerez les 
différents tempis des versions, qui leur 
confèrent des caractères particuliers: 
Glenn Miller, The Beatles, Alice Faye, 
The Drifters. + 


POUR ALLER PLUS LOIN 


Par Alain Lompech 


Recommandations autour des œuvres du cahier de partitions 


nventeur ou émancipateur de formes, rythmicien et harmoniste fabuleux, doué d'un 
génie mélodique seulement comparable à celui de Franz Schubert, Frédéric Chopin, 
du genre vocal de la ballade, connu depuis le Moyen Âge, fera une forme libre purement 
instrumentale, mais toujours fondée sur un récit épique. L'ancienne ballade s'appuyait 
sur un texte chanté et accompagné, la nouvelle éliminera le verbe. Néanmoins, le musi- 
cien S'inspirera plus ou moins des poèmes de son ami le poète Adam Mickiewicz. Plutôt 
moins d’ailleurs, car Chopin était un compositeur dont l'idéal s'éloignait de toute forme 
littéraire ou picturale. Il laissera quatre ballades dont la composition s'étend de 1831 à 
1842. Chacune commence comme une improvisation, alors même que l'on sait que la 
plume de Chopin ne tremblait pas quand il couchait par écrit ce qu'il entendait intérieu- 


rement ou trouvait les mains sur le clavier. 


— C'est la première difficulté de la 
Première Ballade de Chopin. Elle sur- 
git du silence dans le grave du piano: 
deux do, simple octave jouée aux deux 
mains qui se déploie peu à peu d'une 
façon -— faussement — hésitante dans 
le médium du clavier. Sublime portique 
dissonant qui ne laisse guère imaginer 
la mélodie prégnante qui va en naître 
et irriguer l'œuvre, selon le procédé 
du fondu enchaîné que l'on retrouve 
aussi dans les Troisième et Quatrième 
Ballades, mais pas dans la Deuxième 
qui est plus séquentielle : ses épisodes 
sont collés subito les uns aux autres. 
Et là, pour saisir le grand mystère 
chopinien, pour percevoir l'incroyable 
espace acoustique et poétique de 
cette musique, il faut écouter et regar- 
der « Vladimir Horowitz On TV »:un 
récital que le pianiste a donné pour la 
télévision américaine en 1968. Il est 
sur Youtube dans un son excellent. Et 
évidemment en écoute sur les plates- 
formes musicales car il a été édité sur 
disques (Sony). Si l'on descend un peu 
sur terre, une terre accueillante, moins 
intimidante, le magnifique disque de 
Murray Perahia (Sony) est une leçon 
de naturel, de conduite des phrasés 
dont on fera son miel. 


THE LEGENDANT 1068 TV OONCERT 


MUR R& PERAHIA 


Oe ae SITE SON FREIRE CHOPIT 


SALAM 04 GCACTIEE 
POLIPULK MCREDELRE 
à: 
4 nr F1 
GUOPIN 


ne 


LIVING. STEREO 
The Chôpiu Ballades 


4 BALLADES 
4 SCHERZOS 


> La Quatrième Ballade de Chopin 
commence par une sorte de murmure 
qui émerge d'une brume vénitienne 
et débouche sur un thème porté par 
le doux balancement d'un 6/8 qui 
en décuple le caractère incertain. 
L'œuvre est quasi une forme variée 
qui culmine en une course à l’abîme 
précédée par un petit canon qui rap- 
pelle le goût de Chopin pour Bach. 
Œuvre géniale, difficile, immense 
dont Heinrich Neuhaus disait qu'elle 
condensait tout fristan et Isolde de 
Wagner en quelques minutes. Fusion 
du chant et de l'orchestre, de l'har- 
monie et du contrepoint, dont Vlado 
Perlemuter (Nimbus), Nelson Freire 
(Decca), Arthur Rubinstein (RCA) ont, 
chacun à sa façon, triomphé et dont 
Samson François a donné la version 
la plus fantasque, sombre, épique, 
tragique qui soit : à voir sur Youtube, 
filmé par Claude Santelli. 


baser 
BRAHMS 
PIANO SONATA NO. 3 


CHACONNE (SACK 
FOUR BALLABES D 


euvére D 
KANTOROW £ 


> Œuvres de jeunesse, les 
Quatre Ballades de Brahms 
doivent tout à l'esprit du roman- 
tisme fantastique allemand. 
La Quatrième est fascinante 
en ce qu'elle est un flux sonore 
continu, harmonies desquelles 
émerge un chant fondu, hési- 
tant, lancinant. On pense à Bach 
ou à Schubert. Là, sans hési- 
ter, il faut chercher une vidéo 
de Benedetti Michelangeli sur 
Youtube pour se laisser engloutir 
par la musique. Et se précipi- 
ter sur le disque bouleversant 
d'Alexandre Kantorow (BIS). 


+ || faut des doigts vifs et 
endurants, une souplesse de 
félin, de l'humour pour se jouer 
des difficultés de Colère pour 
un sou perdu de Beethoven... 
et là, Wilhelm Kempff (DGG) 
en 1964 donne à cette fureur 
pianistique surjouée la candeur 
et la verve qui rendent cette 
piécette irrésistible. + 
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À VOTRE PORTÉE 


MAURICE JOURNEAU @ARCHIVES DU COMPOSITEUR 


Moins illustre que 

son compatriote Ravel, 
Maurice Journeau 

fut un compositeur 
prolifique que les 
éditions Combre nous 
invitent à rencontrer. 
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L'autre Maurice 
du Pays basque 


u patrimoine musical français 
s'ajoute le nom de Maurice 
Journeau, compositeur basque 
dont la vie a parcouru le xx siècle 
entre 1898 et 1999. Peu connu malgré son 
catalogue de soixante-quinze œuvres, il 
cultive son amour pour la composition 
dès sa jeunesse, écrivant pour le piano, 
son instrument de prédilection, mais aussi 
pour la musique de chambre et l'orchestre, 
en passant par des périodes consacrées 
à la musique sacrée et même au dodé- 
caphonisme. Les éditions Combre, qui 
ont assuré la publication des œuvres du 
compositeur depuis les années 1990, nous 
confient les deux premières sonatines d'un 
cycle de quatre, chacune emplie d'une 
grande tendresse et dédiée à un membre 
de sa famille. 
Écrites dans les années 1920, ces œuvres 
portent l'empreinte du style français 
contemporain mais aussi la fraîcheur irré- 
sistible et l'identité unique de son auteur 
vingtenaire. Sa recherche de couleurs 
exquises, de sons parfumés et d'expres- 
sion lyrique amèneront sans doute à la 
comparaison inéluctable avec Debussy 
et surtout Ravel, son compatriote basque 
avec qui Journeau partage non seulement 
son héritage mais aussi son prénom. Or, 
comme le démontre sa Deuxième sona- 
tine, composée pour sa sœur, la clarté et la 
subtilité sont les valeurs principales d'une 
écriture sobre et modeste. Le composi- 
teur écarte ici la complexité que Debussy 
et Ravel aimaient tant pour défendre une 
architecture lisible. 
Le récit de ce premier mouvement prin- 
tanier est intime, reposant sur l'équilibre 
des phrases et une polyphonie élégante. 
Les harmonies, délicates et légèrement 
teintées de nostalgie, révèlent une belle 
sensibilité à travers laquelle l'amour frater- 
nel s'épanche. Quant au langage musical, 
le compositeur demeure moins provo- 
cateur que ses confrères, préférant des 
touches de chromatisme et des accords 
complexes pour colorer ses thèmes bâtis 
autour des axes tonals. Vient ensuite le 


carillon mystérieux du deuxième mouve- 
ment, moins sinistre que le Gibet de Ravel, 
mais au caractère très ambigu, aussi hyp- 
notique qu'il est séduisant. Un hommage 
aux cloches se déploie, où l'on découvre un 
véritable jeu de timbres dont les sonorités 
audacieuses ne déforment jamais le chant. 
Le finale, un scherzo enjoué, continue 
l'exploration des harmonies surprenantes 
du mouvement précédent, son thème 
malicieux faisant contrepoint aux courbes 
douces du premier mouvement. 
On pourrait s'interroger sur l'influence de 
la Côte basque à l'égard de cette œuvre, 
siimagée et poétique dans son évocation 
de couleurs fluctuantes et d'atmosphères 
envoûtantes — en effet, l'œuvre a été écrite 
à Biarritz, ville natale du compositeur. 
Revenons trois ans en arrière, époque 
où le compositeur terminait ses études 
à l'École normale de musique à Paris, 
dernier chapitre d'un parcours profession- 
nel qu'il n'a pas souhaité transformer en 
métier. Ses professeurs, Nadia Boulanger 
et Max d'Ollone, l'encourageaient à ne pas 
abandonner sa plume, voyant sûrement 
dans ses œuvres de jeunesse un esprit 
rare. Maurice Journeau écrivit lors de cette 
étape charnière la première de ses quatre 
sonatines, celle-ci dédiée à son père et 
dévoilant déjà la profondeur de sa pensée. 
Là encore, l'influence de Ravel surgit, à 
travers les harmonies chatoyantes dans 
la main droite et le chant envoûtant de la 
main gauche, tel un clin d'œil à Ondine. 
Inutile, toutefois, de dresser des parallèles, 
car l'œuvre, comme celles qui suivront, 
appartient entièrement à l'univers tendre 
et candide de Maurice Journeau, compo- 
siteur qui mérite toute sa renaissance. + 
Melissa Khong 


> Maurice Journeau, 
Sonatine, op. 4 

& 2° Sonatine, op. 10 
Éditions Combre 
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Les pianos 


de... 


JULIEN 
LIBEER 


DANS SON NOUVEAU DISQUE, IL FÊTE 

À SA MANIÈRE LES 300 ANS DU «CLAVIER 
BIEN TEMPÉRÉ ». IL ÉVOQUE POUR NOUS 
SES INSTRUMENTS FÉTICHES. 


Mon piano 
d'enfance... 


Trois pianos ont marqué mon 
enfance. Le premier était un 
clavier électronique d’une seule 
octave, reçu en cadeau pour 
mon troisième ou quatrième 
anniversaire. J'ai découvert la 
musique avec lui, en repro- 
duisant assez instinctivement 
les mélodies que j’entendais 
à la maison. Je ne sais pas ce 
qu'il est devenu. Sans doute 
l’avons-nous jeté mais je garde 
à son égard une affection toute 
particulière. Mon deuxième 
piano était un Zeiner, droit, noir 
comme le bureau de maman. 
Enfin, lorsque tout est devenu 
plus sérieux, mes parents m'ont 
fait le plaisir de louer un Sauter, 
au toucher assez charnu, très 
bien pour faire ses armes. Il 
m'a accompagné jusqu'à mes 
15 ans. 


Mon piano de 
travail... 


À 16 ans, j'ai eu le privilège 
d'aller à Hambourg, afin de 
choisir un Steinway B. Mes 
parents voulaient investir : de 
toute évidence, je n’allais pas 
devenir boucher! Ce Steinway 
est resté mon instrument de 
travail. La vie a ensuite voulu 
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que j'épouse une pianiste. Nous 
avons aujourd’hui chez nous, 
non pas deux mais trois pianos: 
un Boston, l'instrument d'étude 
de ma femme, mon Steinway 
et un vieux Kawai, quart de 
queue, un peu usé mais auquel 
je suis très attaché. Mon épouse 
travaille habituellement sur le 
Boston et moi sur le Steinway. 
Il nous arrive cependant régu- 
lièrement d'échanger. Chaque 
piano a sa personnalité. 


Mon piano 
idéal... 


Tout est une question de ren- 
contre entre l'instrument, le 
technicien, l’acoustique et le 
pianiste. À quelques années 
d'intervalle, j'ai joué deux fois 
sur un même piano à l’oc- 
casion d’un enregistrement. 
Alors que j'avais tout d’abord 
gardé un souvenir merveil- 
leux de l'instrument, notre 
seconde rencontre m'a laissé 
une impression plus mitigée. 
Qu'est-ce qui avait changé ? 
Le piano? Moi? Le piano idéal 
est éphémère ! Avec l’émer- 
gence aujourd’hui de nouvelles 
marques, l'univers pianistique 
est devenu un immense espace 
de jeu ouvert à l’expérimen- 
tation. En février, j'interpré- 
terai à Berlin des extraits du 


programme de mon nouveau 
disque sur différents pianos. 
J'ai hâte de voir ce qu'il se passe! 


Le piano pour 
jouer Bach 


Jouer Bach sur un instrument 
non historique est une affaire 
de funambule. Les pianos 
modernes nous ancrent dans le 
xx siècle et son bel canto. Pour 
croiser divers styles et époques, 
il me fallait trouver un instru- 
ment plus neutre. Ce piano 
hybride combine la puissance 
d’un instrument récent avec la 
facture très Ancien Régime des 
pianoforte, aux cordes paral- 
lèles. Il épouse la situation 
dans laquelle se trouvent les 
musiciens de ma génération: 
redevables au mouvement his- 
toriquement informé, nous le 
sommes aussi à la lecture plus 
romantique de Bach léguée 
par Fischer ou Gould. Le piano 
Chris Maene me semble donc 
très pertinent, d’un point de 
vue autant symbolique que 
pratique. Propos recueillis 

par Sophie Perrin-Ravier 


| 
bu sE 


LS BACH à 611080 


JULIEN LIBEER « 
rs 


J. S. BACH & BEYOND: …À WELL 
TEMPERED CONVERSATION 
Harmonia Mundi 

+ Dans un goût pour 

la confrontation des styles, 
des esthétiques, des époques 
et des genres, Julien Libeer 
ouvre ici un dialogue entre les 
préludes et fugues en majeur 
du premier livre du Clavier 
bien tempéré, et des œuvres 
de compositeurs postérieurs 
(Mozart, Beethoven, Chopin, 
Rachmaninov, Ligeti, 
Schoenberg). Le son 
lumineux, le toucher doux 

et le jeu élégant du pianiste 
ravissent et tissent d'une 
sincérité de ton cette 
conversation aux divers 
langages et écritures. L'artiste 
nous invite à explorer à ses 
côtés un sens qu'il interroge, 
construit et découvre... Non 
sans surprises, ni sans 
originalité! + S. P.-R. 


GREEN ROOM CREATIVES/JORRE JANSSENS 


Staffpad, l'outil magique 
pour la notation musicale 


Créée à l’origine pour Win- 
dows 8 en 2015, cette appli- 
cation est enfin disponible 
pour iOS et donc sur iPad. 
N’ayons pas peur des mots, il 
s’agit simplement de la meil- 
leure offre actuelle pour de la 
notation musicale sur tablette. 
La reconnaissance manuscrite 
se montre vraiment bluffante 
de rapidité et surtout extrême- 
ment fidèle au point qu’il est 
rare de devoir corriger par la 
suite la transcription. 
Comme son prix l'indique — 
89,99 euros —, cette application 
possède une vocation avant 
tout professionnelle. Mais pas 
seulement: elle est aussi très 
intéressante pour les étudiants, 
que cela soit pour des travaux 


BUSONt 


IATERNATIONAL 
PIANO COMPETITION 


d'harmonie, d’orchestration, 
d’arrangement, ou bien encore 
de composition. 

Elle permet en effet d'écrire et 
de mettre en page pour une 
nomenclature allant d’une 
simple ligne de violon à un 
orchestre symphonique, en 
passant évidemment par le 
piano et le chant. On peut lui 
adjoindre l'application gra- 
tuite, Staffpad Reader, afin de 
partager en temps réel les par- 
titions créées. Pour une utili- 
sation optimale, il est conseillé 
d'utiliser un iPad Pro 12,9 et 
obligatoirement le stylet, le 
fameux Apple Pencil, ce qui 
rend la note légèrement salée 
suivant la configuration de la 
tablette. 


Ferrucc10Ÿ4 
Busoni 


64° Concours 
International de Piano 
92022-92092 


De plus en plus de musiciens 
utilisent les tablettes couplées 
à des pédales Bluetooth pour 
travailler et jouer en public, 
alors pourquoi ne pas passer 
à l’ère de la tablette pour la 
notation manuscrite ? Il est 
clair que cette application 
rivalise directement avec les 
applications de notation sur 
ordinateur qui n’offrent pas 
toute la souplesse et les options 
multimédias de Staffpad. + 
Paul Montag 
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= Città di Bolzano 


Stadt Bozen 


«La musique est née libre; 
el gagner la liberté 
st son destin» F. Busoni 


Date limite d’inscription : 5 mai 2022 


Glocal Piano Project : 7-16 novembre 2022 


Finales : 23 août-—3 septembre 2023 


www.busoni-mahler.eu [4] (© #busonicompetition 


Jae Hong Park, 1°’ prix 2021 
Management : concerts@busoni-mahler.eu 


MEMBRE DE LA FÉDÉ 
MONDNALE DES CONCOURS 
INTERNATIONAUX DE MUSIQUE 


RATION 


Photo: Tiberio Sorvillo, Luca Guadagnini 
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STAFFPAD 


STAFFPAD 


PIANOS À LA LOUP 


3 instruments acoustiques 
pour se (re)mettre au piano 


IL N’EST JAMAIS TROP TARD POUR SE LANCER DANS L'AVENTURE PIANISTIQUE! 
QUE VOUS AYEZ FAIT VOS GAMMES DURANT VOTRE JEUNESSE OÙ QUE VOUS SOYEZ 
GRAND DÉBUTANT, VOICI DEUX PIANOS DROITS ET UN PIANO À QUEUE QUI SERONT 
D'EXCELLENTS PARTENAIRES POUR JOUER VOS PAGES PRÉFÉRÉES. Par Paul Montag 


Le 


Yamaha B1 


Il s’agit du piano droit par 
excellence, commercialisé 
par Yamaha. Il est fabriqué 
en Indonésie dans l’usine de 
la marque originaire d'Ha- 
mamatsu au Japon. Rassurez- 
vous, la qualité de fabrication 
est aux standards japonais et 
son faible encombrement per- 
mettra de le loger facilement 
dans votre intérieur. 

v N'oublions pas que le piano 
était la toute première acti- 
vité du groupe fondé en 1889 
par Torakusu Yamaha et qu'il 
est rare de faire fausse route 
lorsqu'on se dirige vers cette 
marque pour acquérir un ins- 
trument. 

v Il est quasiment impos- 
sible de prendre son clavier 
en défaut, la mécanique de 
l'instrument permettant 
d’aborder absolument tous 
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les répertoires, même les plus 
virtuoses ou exigeants. Si 
vous êtes un grand débutant, 
il saura vous accompagner tout 
au long de votre apprentissage. 
v On pourrait regretter par- 
fois un manque de puissance 
et de résonance, notamment 
dans les graves de l'instrument, 
et un son plus perlé dans les 
aiguës; mais n'oublions pas 
qu’il s’agit d’un piano d'étude 
d'entrée de gamme. 


3500€ 


Le tarif, la polyvalence, 
la qualité globale 


Plus 
de dynamique sonore 


YAMAHA 


Essex 
EUP-TI1-E 


Fabriqué ou plutôt «designé » par Steinway & Sons, 
il s’agit de la troisième marque, après Boston, du 
prestigieux facteur de Hambourg. Lorsqu'on parle 
de deuxième ou troisième marque, ou, pire encore, de 
«sous-marque», cela ne veut pas dire pour autant qu’il 
s'agisse d’un piano au rabais. 

v En général, le fabricant qui souhaite développer ce 
type de produit met tout son savoir-faire au service 
de l’automatisation. Il est évident que les procédés de 
fabrication ne peuvent pas être identiques à ceux réalisés 
sur les pianos de concert de la marque principale qui, 
rappelons-le, sont entièrement réalisés à la main. Mais 
cela n'empêche pas d'obtenir au 
final un instrument très intéres- 
sant, qui bénéficie d’un contrôle 
qualité et de matériaux de tout 
premier ordre. 

v L'Essex EUP-111-E relève de 
cette catégorie: il s’agit d’un 
piano de travail imposant par 
sa stature, très agréable et qui 
permet d'obtenir de belles cou- 
leurs pianistiques lorsqu'on s’ap- 
plique à créer une palette sonore. 
Il convient aussi bien aux débu- 
tants désireux d'acquérir un ins- 
trument qui les suivra de nombreuses années qu'aux 
grands amateurs qui recherchent un piano droit de très 
bonne facture. 

v Le son riche et plein que prodigue cet instrument 
permet d'aborder toutes les pièces du répertoire. On 
pourrait simplement regretter un son parfois incisif 
dans le registre médium-haut; mais en faisant interve- 
nir un accordeur pour une préparation spécifique ainsi 
qu'une harmonisation, ce petit défaut peut s’atténuer, 
voire totalement disparaître. 


6500€ 


Le son, la finition 
premium 


Une plus grande 
homogénéité des 
registres 


= 
CI 


Comment choisir au 
mieux le piano qui vous 
convient ? Nous vous 
déconseillons la vente 
directe sur Internet. Il est 
important de se déplacer 
chez un revendeur, 
d'essayer les différents 
instruments car, y 
compris sur un même 
modèle, il peut exister 
des différences très 
subtiles qui orienteront 
votre choix. Ne l’oublions 
jamais: le piano est un 
instrument vivant, et il 
faut savoir prendre son 
temps avant de jeter 

son dévolu sur son futur 
partenaire musical. 


ESSEX 


Feurich 162 
Dynamic | 


L’unique piano à queue 
de notre sélection est un 
Feurich, une maison fami- 
liale fondée en 1851 par Julius 
Gustav Feurich, à Leipzig. 
Aujourd’hui, la marque fait 
fabriquer ses instruments dans 
deux usines: l’une en Chine, à 
Ningbo, et l’autre à Vienne, en 
Autriche. 

y Ainsi les deux mondes ne 
font dorénavant plus qu'un: les 
matériaux allemands ou autri- 
chiens rejoignent les procédés 
de fabrication chinois, afin 
de permettre une offre grand 
public plus accessible, comme 
c’est le cas pour ce modèle. 

v Il est rare de trouver un 
piano à queue de cette dimen- 
sion à ce tarif, en neuf bien 
évidemment. Avec une bonne 
harmonisation, cet instrument 
procure de très belles sensa- 
tions pianistiques. 

Les basses sont riches et pro- 
fondes, les aiguës ne laissent 
transparaître aucune agressi- 
vité. On pourrait cependant 
apprécier un médium plus 
riche harmoniquement, avec 
plus de matière. 

y Les cordes inoxydables 
Paulello — un facteur de 
piano français mondialement 
reconnu — dont il est doté amé- 
liorent la qualité globale du son 
de cet instrument. Les feutres 
de marteaux qui équipent la 
mécanique maison sont de 


FEURICH 


12000€ 


Le tarif, les cordes 
Paulello 


Un médium plus 
riche 


chez AA Wurzen. Et la petite 
touche de modernité qui n’est 
pas pour nous déplaire pro- 
vient du pupitre qui intègre un 
éclairage de type LED pour lire 
sans contrainte vos partitions, 
quelle que soit la luminosité 
ambiante. 

v Au regard de la qualité de sa 
fabrication et de son rapport 
qualité/prix de tout premier 
ordre, ce piano — et la marque 
Feurich dans l’ensemble de ses 
prestations — se range parmi les 
valeurs sûres. 
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NOIRE 


SÉLECTION 
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GRAWIN 


SDP/IRA POLYARNAYA 


TSFASMAN 
BERLINSKAYA & ANCELLE ” 
Gershwin | Tsfasman Melodia 


du jazz mené par le duo franco-russe repose 

sur un véritable pari: concilier les principes d'un art 
européen et l'esprit téméraire du nouveau monde. 
Entrons dans l'univers à la fois nostalgique et pétillant 
que ces deux pianistes ont su créer, mettant leur jeu 
scintillant au service des rythmes dansants de Gershwin 
et des mélodies irrésistibles du moins célèbre mais tout 
aussi éblouissant Tsfasman. Une admirable démarche 
qui creuse au-delà de la surface brillante pour révéler 
la rêverie, la musicalité et la pure invention de ces œuvres. 
Melissa Khong 


12 lein d'allégresse, cet hommage à deux pionniers 


nom dans la méditation 
bouddhique Vipassana 

où le terme sati signifie la 
pleine conscience. Les huit 
mouvements de sa Sati Suite 
sont autant d'incitations à 

la réflexion, à la méthode 
nécessaire pour y parvenir, 
en contrôlant notamment 

sa respiration dans le titre 
Breath by Breath. Cette 
introspection à laquelle nous 


Jazz 


FRED HERSCH 

Breath by Breath 

Palmetto Records / L'Autre distribution 
 Onse pose rarement la 
question de la respiration 
dans la pratique du piano. 
Fred Hersch a trouvé 

son inspiration pour son 
vingtième album sous son 
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YUJA WANG, 

GAUTIER CAPUÇON 
Rachmaninov Sonate pour 

| violoncelle et piano, op. 19 DG 


invite Fred Hersch se conclut 
par un hommage à Robert 
Schumann titré Pastorale. 
Son trio est accompagné 
dans cette démarche 
exigeante et passionnante 
par un quatuor à cordes. 
Familier du quatuor LaSalle, 
qui venait répéter chez lui 
lorsqu'il était enfant, il sait 
l'importance de la respiration 
autant que du doigté. Pour 


— Deux personnalités fortes 
se réunissent autour d'un 
grand chef-d'œuvre pour 
offrir un discours épanoui, 
mené en toute complicité. 
L'imposante Sonate pour 
violoncelle et piano de 
Rachmaninov offre un fond 
idéal pour cet échange 
fusionnel entre les deux 
artistes, lesquels renoncent 
aux feux d'artifice 
flamboyants pour se plonger 
dans les horizons caverneux 
de l'œuvre. Ferveur 
romantique et élégance 

y sont, tout comme la 
grande sensibilité partagée 
entre interprètes. Or, c'est 

le plaisir du jeu, aussi 
palpable dans le clavier félin 
que dans les envolées 
lyriques du violoncelle, qui 
demeure le moteur de cette 
interprétation virtuose. M.K. 


Geister Duo 


4 


GEISTER DUO 
Schumann Images d'Orient 
Brahms Variations sur un 
thème de Schumann, op. 23 
Dvorak Dans les forêts de 
Bohème, 0p.68 

Mirare 

— Couronné par le 1° Prix 
du prestigieux Concours 
de l'ARD de Munich l'an 
dernier, le Geister Duo 
(David Salmon et Manuel 


| Vieillard) fait son entrée 


autant il ne s’agit point 

ici d'une démonstration 
pédagogique mais d'un 
voyage enchanteur où la 
musique non seulement 
respire mais touche au sacré. 


ABDULLAH IBRAHIM 
Solotude 
Gearbox / Soundworks. 
 Adolph Johannes Brand, 
né le 9 octobre 1934 au Cap, 


dans la discographie avec 
un programme à quatre 
mains on ne peut plus 
original. Les /mages d'Orient 
traduisent la parfaite 
osmose des deux jeunes 
pianistes dans une 
interprétation vivante et 
suggestive, avant qu'ils ne 
nous entraînent dans les 
rares Variations sur un 
thème de Schumann de 
Brahms dont ils traduisent 
la secrète poésie avec un 
tact parfait. Plein d'échos 
de folklore et de parfums 
de nature, le non moins 
méconnu cahier op. 68 

de Dvorak conclut, emporté 
avec une fraîcheur et 

un naturel simplement 
irrésistibles. Alain Cochard 


FRANÇOIS CHAPLIN 
Chopin 19 Valises 

Aparté 

+ François Chaplin 
façonne chacune de ces 
dix-neuf valses telle une 
perle rare, préférant la 
subtilité et le naturel pour 
révéler la beauté innée de 
ces danses galantes. Le 
cantabile de ses phrases, 
son discours chaleureux et 
son jeu intime raniment les 
vestiges d'un passé 
nostalgique sans jamais 
recourir à de simples 


a commencé sa carrière de 
pianiste sous le pseudonyme 
de Dollar Brand puis pris 

le nom d'Abdullah Ibrahim 
en 1968 à l'occasion de sa 
conversion à l'islam. Chaque 
année, le 9 octobre, il donne 
un concert en piano solo 

au Hirzinger Hall au sud de 


Munich pour son anniversaire. 


Suite aux restrictions 
sanitaires, pour ses 87 ans, 


| clichés. Celle que l'on 


nomme « L’'Adieu » envoûte 
par un rubato souverain et 
une polyphonie imaginative ; 
l'autre, la célèbre « Valse 
brillante » incarne le 
charisme d'un subtil 
interprète qui sait distiller 
l'essence de ces univers 
secrets. M.K. 


Franz Liszt 


GABRIEL STERN 

Liszt 12 Études 
Transcendentales Mirare 

+ Après un premier disque 
consacré à Bach, Gabriel 
Stern quitte l'univers 
ordonné du Cantor pour 
escalader les sommets 
vertigineux des Études de 
Liszt, défi redoutable relevé 
avec brio par le jeune 
franco-israélien. Son jeu, 
d'une virtuosité inouïe, 
dépasse tout obstacle 
technique pour pénétrer 
aussitôt le cœur musical 
des œuvres, mettant 

en scène la férocité de 
Mazeppa, les délicieux 
caprices de Feux follets 

ou les sentiers spirituels 
des Harmonies du soir. La 
pensée apollinienne prime 
dans ces interprétations 
qui refusent la fantaisie, 
privilégiant une conduite 
inébranlable pour cultiver 
intensité et gravité. M. K. 


il est enregistré seul dans 
l'immense salle à l'excellente 
acoustique. Il y égrène vingt 
pièces assez courtes, dont 
trois compositions nouvelles 
et des reprises. S'il est un 
artisan du silence habité 
devant un clavier, c'est bien 
Abdullah Ibrahim qui chaque 
fois, avec concentration et 
goût de l’ellipse, raconte une 
petite histoire, développant 


LE COUP 


DE CŒUR 


Laure 
Mezan 


Pépites du Grand Siècle 


CHRISTOPHE ROUSSET Balbastre 
Pièces de clavecin. Livre |. Aparté 


la tête de ses Talens Lyriques — dont il vient de fêter 
le trentième anniversaire — ou seul face à son clavier, 
Christophe Rousset ne cesse d'enregistrer, animé 
par l'envie d’assouvir une soif de découvertes. Son 
insatiable curiosité le conduit régulièrement à 
fureter dans les bibliothèques comme à naviguer sur Internet 
à la recherche de trésors oubliés. Ainsi est-il devenu l'acquéreur 
d’un manuscrit de la fin du xvr siècle, réunissant 80 petites 
pièces écrites pour le clavecin. Sa propriétaire d’origine était 
une femme, Lydie de Théobon, l’une des maîtresses de Louis 
XIV que l’on imagine volontiers entourée des meilleurs maîtres 
de l'instrument. Car ce recueil recèle 
des pépites tels ces préludes non 
mesurés d'auteurs anonymes, cette 
version inédite des Folies d’Espagne 
de d’Anglebert ou ces danses 
pittoresques, voire singulières, à 
l’image de cette enivrante Branle des 
gueux. On se délecte également à 
’écoute des multiples transcriptions 
d'extraits d’opéras de Lully, dont il nous restitue ici tant la force 
orchestrale que le raffinement. Son clavecin chante, danse et 
nous étourdit. Et quel clavecin! Un sublime instrument de 
Nicolas Dumont datant de 1704, ayant fait l’objet de longues 
années de restauration que le musicien a choisi de nous révéler 
pour la première fois au disque. Sa puissance et l'élégance de 
ses sonorités s'adaptent à merveille aux différents caractères 
de ce programme délicieusement contrasté et coloré. + 
1 Retrouvez Laure Mézan dans « Le Journal du classique » 
du lundi au vendredi à 20 heures sur Radio Classique. 


à partir d'une cellule 
généralement simple une 
efflorescence musicale qui 
parle autant au cœur qu'aux 
oreilles. Il dit se souvenir 
toujours de la première fois 
où il posa un index sur une 
touche lorsqu'il avait six ans. 
Parvenu au soir de la vie, c'est 
le même émerveillement 
qu'il éprouve et nous fait 
partager. + Jean-Pierre Jackson 
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NOTRE SÉLECTION 


Partitions 


COLERIDGE-TAYLOR 
Papillon 


HENRY JOHN KEMPSELL/WIKICOMMONS 


Virevoltant Samuel 
Coleridge-Taylor 


ne pas confondre avec le poète Samuel Taylor Coleridge, le 
A snposter métis anglais Samuel Coleridge-Taylor (1875- 
1912) est enfin gratifié, depuis quelques années, d’une 
reconnaissance posthume. Schott, gardien de son catalogue d’une 
vingtaine d'œuvres, assure la nouvelle édition de Papillon, pièce 
de genre charmante alliant virtuosité et lyrisme. L'ouverture 
virevoltante truffée d’harmonies pétillantes et les phrases expres- 
sives qui suivent soulignent la poésie et l'imagination de ce jeune 
prodige qui a connu une courte mais brillante carrière. Une belle 
découverte qui s'intègre parfaitement dans le répertoire des 
concertistes et des amateurs aguerris. + Melissa Khong 
v Samuel Coleridge-Taylor, Papillon, Schott 


Rosamunde au piano 


our les amateurs de la 
Diamant musique de 

scène de Schubert, com- 
posée pour accompagner la 
pièce d’'Helmina von Chézy, la 
transcription signée Alexandre 
Tharaud sera l’occasion de 
recréer cet univers lumineux au 
piano. S’éloignant de l’imagi- 
naire malicieux de Godowsky, 
lequel a laissé un bref hommage 
virtuose à l’œuvre 
de Schubert, la ver- 
sion du pianiste 
français reste fidèle 


Quatre extraits ont été choisis, 
commençant par le Ballet en sol 
majeur dont le thème au pas 
léger se transforme en déclama- 
tion dramatique ou réflexion 
onirique. Plus tard, nous trou- 
vons le chant doux du célèbre 
Entracte n°3, si cher à Schubert 
que le compositeur y revient 
lorsqu'il compose son Quatuor 
n°13, et son Impromptu n°3, 
D.935. Voilà un 
beau cadeau pour 
ceux qui souhaitent 
prolonger leur 


TRANSORIPTIONS D'ALEXANDRE THARAUD 


Franz SCHUBERT 


à la partition origi- Rosemnde voyage schuber- 
nale, préservant la tien. + M.K. 

clarté de textures et v Franz Schubert, 
la fluidité des lignes Rosamunde, 
dans une démar- transcription pour 
che parfaitement piano par Alexandre 


1mame 


adaptée au piano. Tharaud, Lemoine 
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30 fois Frédéric Chopin 


a série « Best of », éditée 

| par Hans-Günter Heu- 
ann, après Bach, Beetho- 

ven et Mozart, rend hommage 
cette fois-ci au poète de piano, 
dont l’œuvre est condensée 
dans une anthologie visant les 
pianistes de niveau intermé- 
diaire. Ressource pratique 
pour les professeurs et chopi- 
nophiles, qui trouveront parmi 
les 22 morceaux classés par 
ordre de difficulté les incon- 
tournables Prélude en mi 
mineur et Valse en la mineur 
ainsi que des œuvres dignes de 


P.SCHICK/WIKICOMMONS 


Best of 


CHOPIN 


la salle de concert — une sélec- 
tion des Études et la Fantai- 
sie-Impromptu. La deuxième 
partie, consacrée aux arrange- 
ments signés Heumann, per- 
met d'aborder le répertoire 
concertiste à travers des ver- 
sions simplifiées et abrégées de 
l’'Andante spianato et Grande 
Polonaïse, des deux concertos 
et des œuvres chambristes. Si 
le contenu ne prétend pas à la 
notoriété de l’édition Pade- 
rewski, il offre un accès facile 
au compositeur tandis que les 
arrangements permettent de 
découvrir un autre répertoire, 
notamment les rares chansons 
polonaises de Chopin. + M.K. 
v Best of Chopin, 

30 pièces célèbres pour piano, éd. 
Hans-Günter Heumann, Schott 


Sur un 
rythme 


latino 


rès appréciée par 
T les nouveaux dis- 

ciples du jazz, la 
série « Microjazz » fait mouche 
depuis sa création grâce à son 
approche ludique, proposant 
une initiation à ce genre musi- 
cal sous la forme de petits mor- 
ceaux attrayants. Les 4° et 
5° volumes viennent s'ajouter à 
la collection destinée jusqu'alors 
aux débutants, puisant dans 
une complexité plus riche pour 
offrir une panoplie de styles et 


(5) 


un approfon- 


CHRISTOPHER HORTON 


| 


Hit) FA) dissement de la 


technique, le 
tout accompa- 
gné d’extraits 
audio en ligne. 
Pour étoffer sa 
collection de 
musiques du 
monde, le poly- 
valent Chris- 
topher Norton signe également 
un recueil de 14 pièces inspirées 
de Amérique latine. Ambiance 
douce, mélodies entraînantes 
et rythmes berçants — l’auteur 
revient à sa formule gagnante 
sans révéler de grandes sur- 
prises. + M.K. 
v Christopher Norton, 
Microjazz volumes 4 & 5/ Latin 
Preludes, Boosey & Hawkes 


Livres 


Quand l’Europe 


était baroque 


DANS SON BEAU ROMAN KALÉIDOSCOPIQUE, 
PASCAL QUIGNARD FAIT REVIVRE DE GRANDS 
MUSICIENS DU XVII SIÈCLE, NOTAMMENT 
LE COMPOSITEUR PIONNIER FROBERGER. 


evenant à ce monde | 


baroque qu’il contri- 
bua à faire redécou- 
vrir, Pascal Quignard 
conçoit un vaste 
roman polyphonique se 
déroulant dans les années 
1650, quand l’Europe sombrait 
dans les guerres, épidémies, 
émeutes et brigandages. En ces 
années troublées, lorsqu'éclate 
en France la Fronde, l’art — 
suprême paradoxe — est à son 
plus haut degré de raffine- 
ment. Thullyn, violiste venue 
de la Baltique, rencontre 
Lambert Hatten, un luthiste 
mutique refusant de jouer ses 
propres œuvres. Ils vivent un 
intense amour pendant neuf 
mois avant de se séparer. Au 
gré des pérégrinations des 
musiciens sillonnant le conti- 
nent, ils se retrouveront pour 
vivre de nouveau un amour de 
neuf mois. 
Dans leur sillage, on suit une 
multitude de personnages fic- 
tifs, dont le graveur Geoffroy 
Meaume, et sa compagne, la 
miniaturiste sur cuivre Marie 
Adelle. Mais Quignard intrique 
aussi dans sa trame éclatée des 
personnages bien réels, notam- 
ment Johann Jakob Froberger, 
dont la singulière trajectoire 
s'avère la plus captivante du 
récit, comme Charlus demeure 
le pivot magnétique de La 
Recherche du temps perdu. On 


découvre comment ce 
claveciniste et organiste | 
visionnaire compose 
une des premières suites | 
baroques, Tombeau fait | 
à Paris sur la mort de 
Monsieur Blancrocher, | 
après que cet éminent  !- 
luthiste succomba dans 

ses bras. L'auteur de 

Villa Amalia esquisse un lien 
entre la suite française, cette 
«nouvelle forme de sonate 
concertante », qu'invente 
Froberger et les écrits de La 
Rochefoucauld, Saint- 
Évremond, Pascal, La Bruyère, 
«ce nouveau style rompu ou 
fragmentaire », repris un siècle 


L'écrivain 
aborde ici les 
thèmes 
familiers de son 
œuvre: le sexe 
et l'effroi, 
la musique, 
l'amour, la mort. 


plus tard par Jean-Sébastien 
Bach. Quignard lui-même éla- 
bore sa reconstitution de la vie 
au xvir* siècle par des frag- 
ments de narration qui s’in- 
terrompent, passent d’un sujet 


L'AMOUR 


LA MER 


à un autre. Il 

irrigue ainsi sa 
prose de sa puissante poétique 
réflexive sur le sexe et l’effroi, 
la musique, l'amour, la mort, 
thèmes familiers de son œuvre. 
Monsieur de Sainte-Colombe, 
fameux joueur de viole qu'il fit 
connaître dans Tous les matins 
du monde, revient en contem- 
porain des grandes figures 
baroques de cette fresque dif- 
fractée. Mais c’est un autre 
personnage haut en couleur 
qui surprend à chacune de ses 
apparitions : Sibylle de 
Wurtemberg, princesse de 
Montbéliard. Amoureuse de 
sa jument Josépha, elle est la 
protectrice et l'élève jalouse de 
Froberger, l’invitant en son 
château d’'Héricourt. 
Anvers, Paris, Bruxelles, 
Vienne accueillent aussi ces 
variations intimes sur l'Europe 
baroque, à une époque où les 
embuscades sur des chemins 
de campagne donnent lieu à 
des rapines. Toutes ces saynètes 
sur la création, le désir, la vie 
quotidienne ouvrent sur des 
méditations métaphysiques 


| avec, en toile de fond, l’art et 


sa place dans l’histoire. «Au 
regard de l’histoire de la 
musique, ce fut Froberger qui 
organisa, à partir de la manière 
brisée des luths disparus, les 
“Suites des danses” qui s’éle- 
vèrent à la fin du monde 
baroque, lorsque se dissipèrent 
les épidémies, les bûchers des 
renégats, les émeutes des affa- 
més, des révoltés, les barricades 
des parlementaires, les fumées 
des guerres religieuses. » 
Conteur d’un passé obscurci 
qu’il sait ranimer, Pascal 
Quignard transmue fiction et 
illusions historiques en un 
substrat romanesque qui pense 
le monde et l’éclaircit. Comme 
en ces belles pages où 
Froberger, étudiant à Rome 
auprès de Frescobaldi, se ren- 
dant un jour chez le grand 
penseur encyclopédiste 
Athanasius Kircher, rencontre 
par hasard Nicolas Poussin 
alors « à sa promenade du 
matin». + Romaric Gergorin 


v Pascal Quignard, L'amour la 
mer, Gallimard, 400 p., 22€ 
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Hommage à 


GEORGE 
CRUMB 


EXPLORATEUR DE SONORITÉS ET 
COMPOSITEUR MAJEUR DE LA MUSIQUE 
CONTEMPORAINE, L'AMÉRICAIN S'EST 
ÉTEINT À L'ÂGE DE 92 ANS. 


1929-2022 


l y a encore deux ans, à l’occasion de ses 90 ans, son 
quintette Kronos Kryptos était créé au Lincoln Center. 
Le travail de George Crumb était marqué par une 
recherche constante sur les textures sonores, mettant les 
instrumentistes au défi de son imaginaire poétique. Dans 
Vox Balaenae, le violoncelle imite le son des mouettes, la 
représentation doit se dérouler sous un éclairage bleu, si 
possible. Sa partition la plus célèbre date de 1970: Black 
Angels, une œuvre militante composée en réaction à la guerre 
du Vietnam. Il y convoque non seulement un quatuor à 
cordes mais aussi d’étonnantes percussions (dés à coudre, 
plectres, verres en cristal...). Ce n’est pas un hasard si son 
premier mouvement à la dimension anxiogène manifeste a 
été utilisé pour accompagner le film d'horreur L’Exorciste. 
En 1968, le compositeur né en Virginie remporte le prix 
Pulitzer avec la partition orchestrale Echoes of Time and the 
River. Il lègue aussi des œuvres vocales, met en musique les 
vers de Frederico Garcia Lorca. Il s'intéresse également au 
clavier. Ses quatre livres Makrokosmos, sont influencés par 
Mikrokosmos de Bartôk. Dans cette œuvre pour piano seul, 
piano et percussions et piano à quatre mains, il met en jeu 
toutes les possibilités de l'interprète, qui ne se contente pas 
de jouer de son instrument, mais qui aussi crie et siffle… 
Dans sa recherche de sonorités inusitées, Crumb affichait 

son désir de « contempler des choses éternelles ». + 
Elsa Fottorino 


Chers lecteurs de Pianiste, 


Nous vous rappelons notre nouvelle adresse mail 
à laquelle vous pourrez joindre la rédaction. 
Vos questions, vos coups de cœur, Vos envies, 
vos remarques, vos réactions, c'est ici: 
= redaction.pianiste@editions- 
premieresloges.com 
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LA VIE DE PIANISTE 


Par Alexandre Tharaud 


L'habit ne fait pas 
le pianiste 


uliano sort de scène épuisé, en nage. À l'issue 
du dernier bis, il n’en peut plus, s'effondre 
sur le fauteuil de sa loge, dégoulinant de la 
tête aux pieds. Frac humide, gilet quadruple 
boutonnage, nœud papillon, ceinture de 
tsar, cette lourde armure dont il n’a jamais 
voulu s'affranchir l'empêche de respirer. 
Pauvre Juliano, vivre la scène sereinement 
impose un vêtement léger! Arrêtons-nous 
un instant sur le costume des pianistes 
hommes. Veste-pantalon, rien de plus. Noir 
le plus souvent, je vous conseille un tissu 
infroissable, inutile de lui prêter attention 
lorsque vous faites la valise. À l'hôtel, il se dépliera parfaite- 
ment sans un coup de fer. Une veste croisée embarrasse, une 
fois au clavier. Privilégiez une veste droite, bien coupée tout 
en vous laissant libre de vos mouvements. 
Sous le costume, une chemise légère. Évitez les boutons de 
manchette, lourds, ils s’oublient partout, roulent sous un 
meuble, un lit. S’ils reflètent les projecteurs, alors ils agissent 
comme des flashs incongrus sur les spectateurs. À la chemise 
je préfère le tee-shirt, sombre. Plus simple, au col arrondi 
ouvert sur le cou, sans excès. Chemise ou tee- 
shirt, le confort prime. Proscrivez toute matière 
synthétique, au risque d’étouffer. Devant une 
glace, essayez votre tee-shirt/chemise avec votre 
costume, pour s'assurer de leur cohérence. Les 
tissus noirs ne se reflètent pas de la même 
manière sous les feux de la rampe. 
Vos chaussures font l'élégance, elles impriment 
une allure, une démarche, une silhouette. Vernies, 
elles accrochent la lumière, apportent une bril- 
lance bienvenue dans votre décor noir. 
Confortables, non rigides, s’il vous plaît, car vos 
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ACTUS 


6 & 7 avril avec 
l'Orchestre national 
de Lille au Nouveau 


Siècle, à Lille 


23 avril avec 
le Quatuor Arod 
à l'Opéra national 
de Bordeaux 


pieds gonflent après deux heures de récital. Lacets solides, 
surtout! Attention aux lacets flasques, à trop se détendre ils 
risquent de vous faire tomber aux saluts. Ce serait bête. Ajoutez 
une semelle antidérapante pour adhérer le plus précisément 
aux pédales. Votre pantalon, assez long pour qu’il ne se 
retrousse pas de manière ridicule, une fois assis. Chaussettes 
suffisamment hautes (évitez d’exhiber vos mollets) et étroites 
pour parer à l'effet tire-bouchon. N'oubliez pas que les spec- 
tateurs du premier rang ont vos pieds au niveau du visage, si 
la scène est haute comme au Royaume-Uni et en Hollande. 
Leur offrir de beaux pieds, bien présentables. 

Au xIx° siècle, les premiers solistes, héritiers des chanteurs 
d'opéra, faisaient figure de sex-symbols. Sur scène, ils arbo- 
raient les tenues les plus iconoclastes, suppléant aux décors, 
mises en scène et dramaturgie des opéras, jusqu'à faire 
s'évanouir les dames du parterre. Liszt, ici en collant, là en 
costume hongrois, créait la mode, préfigurant les chanteurs 
de rock. Au lendemain d’un concert, sa coiffure même 
inspirait le Tout-Paris. 

Aujourd’hui, le public outré d’une veste à paillettes jouant 
Bach, d’un généreux décolleté jouant Beethoven, semble 
oublier que notre métier s’est construit dans l’exubérance des 
costumes de scène. Les tenues de certains pia- 
nistes actuels découlent de notre histoire. 
Juliano, délestez-vous de vos multiples couches, 
votre récital s’en portera mieux. Quel que soit 
votre costume, il ne doit en aucun cas vous com- 
primer. Nombre de vos collègues ne se soucient 
guère de leur apparence. Les plus célèbres d’entre 
eux ont souvent les costumes de scène les plus 
mal coupés, voire les plus laids. Ils s’en fichent, 
ne s’en rendent pas compte. 

Aucune gravité. 

L'habit ne fait pas le pianiste. + 


TO 


c'est en moyenne le 
nombre de conseils que 
l'on donne chaque mois. 
C'est aussi l'année 

à partir de laquelle on a 
commencé à en donner. 


1000 m° 
d'instruments de musique 
et de librairie musicale. 
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© Franck Benedetto 


YAMAHA VOUS RAPPROCHE DES ARTISTES 


You & the Night & the Music. Concert organisé par TSF Jazz (salle Pleyel, Paris, décembre 2021). 


Deux mille spectateurs assistent à la session en solo d’'Emmet Cohen jouant en direct depuis New York 
sur un piano Disklavier Enspire Yamaha. 


Le piano Yamaha de la scène s’anime alors, et reproduit le jeu du pianiste à la perfection. 


cisklavier@Ns PIRE TSFJA7Z 


32 PAGES DE PARTITIONS COMMENTÉES & DOIGTÉES 


le cahier 


DE PARTITIONS 


n 133 


Spécial 
Ballade 


CHOPIN, BRAHMS, 
SCHUMANN... 


Pianiste 


Héririrk G. P. Telemann Arioso sé 


Alexandre Sorel 


Jouez un peu plus fort les blanches (notes longues) 
et atténuez les petits accords en dessous 


(Segue Burlesca) 


kr K. Mikuli Hora Bo t& CD pl. 2 


Jouez les quatre notes toujours très «ensemble ». Faites ressortir la voix Alexandre Sorel 
la plus aiguë, en tendant davantage votre doigt extérieur de la main. 


Moderato 


ww 
to 
Li 


Ce morceau est un mini quatuor vocal. Apprenez à vocaliser, à chanter chacune de ces voix. 
2 Pour les jouer très ensemble, usez d'une minuscule attaque verticale 


CD pl. 3 


inuetto 


n° LUN 


ICCES 


Alexandre Sorel 


sle 24 Short P 


Ina 


A. Re 


Le 2 "070% 


Écoutez la note la plus aiguë 


«l'allonger ». Et courbez votre 


Tendez votre 5° doigt pour 
3° doigt qui est trop long! 


108-116 


Andante . 


Doubles notes: jouez-les très ensemble 


Jouez toutes ces parties en croches à la main gauche : sans jamais frapper du doigt mais en basculant le poids 


d'une note à l'autre. Usez d'une petite rotation de l'avant-bras. 


[F CD pl. 4 


J.-S. Bach Petit choral 


RP 


Alexandre Sorel 


Tendez votre 5° doigt pour le faire sonner 


Ce sib nous fait retourner en fa. 


Ton principal du morceau 


Apprenez aussi à chanter votre partie de main gauche, et à connaître les degrés de la gamme qu'elle joue 


AAA S. Maïkapar Biriulki, op. 28, Moment troublé rF CD pl.5 


\ : : , Alexandre Sorel 
À chaque liaison coulez bien le son d'une note à l'autre, par le poids. 


Sentez cela dans la main, et écoutez- vous! 


Molto allegro 
3 
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em 


Dans tout ce morceau, sentez l'indépendance des gestes entre les deux mains. Les petits phrasés, et les coupures 
correspondantes ne se font pas en même temps. Exercez-vous très lentement pour commencer. 


& CD pl.6 


V. Rebikov Ballade n°3 


Le 22707 


Alexandre Sorel 
Voici encore un morceau écrit comme un quatuor vocal. 1°: sachez bien chanter chaque voix tour à tour. 2°: « Projetez » bien assez fort le son de chaque note longue 


(les blanches, les noires) et atténuez les notes courtes (les croches) : C'est ce que demandait Chopin! 3° Tendez votre doigt qui joue la note la plus aiguë, afin de la faire sonner 


davantage (comme avec de la lumière) 


Andante 
5 


Ce 


Voyez toujours les notes qui changent. Ici le so/ est un retard 


(frottement) du fa. Comparez avec la mes. n° 8 


din F Burgmüller 25 études, op. 100, Ballade CD pl.7 


Alexandre Sorel 


Allegro con brio (+. = 104) 


Projetez au loin le son de ces noires pointées. 
Lancez les notes longues devant vous... 


L Il 
3 : Atténuez ces accords. 
Jouez-les très ensemble. 


Exercez l'indépendance des mains pour les tenues. La m. droite doit être très liée, mais la m. gauche ; coupée lors des silences. 


Insistez, faites sonner ce /ab en tombant avec du poids. Atténuez le so/, même si c'est une touche 


blanche du piano! Ne tombez pas de la main! 
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dimin. 


Distinguez bien les plans sonores (m. droite atténuée) 
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tes sentir à votre auditeur les carrures de mesures. 
Leurs premiers temps n'ont pas tous le même poids. 


Apprenez toujours les cadences. Elles sont les piliers de votre mémoire. 
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Alexandre Sorel 


r, jouer un peu plus fort. 


Tchaïkovski place un accent sur le temps faible de la mesure. Il oublie la mesure, il l'interrompt, en déplaçant l'accent. Jouez ce qu'il demande! 


Tempo di Mazurka 


£ 


P. I. Tchaïkovski Pièces pour enfants, op. 39, Mazurka 


i 
RD 
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… Et voyez où cela change. 


Le 
y 
D— 


Une mazurka est une danse dont l'appui est sur un temps faible. Ici, 


c'est la blanche (note longue) qu'il faut projete 


Le, 2 2" 0* 
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Sentez la forte attraction de cet accord : so/# et sib, sont deux notes 


qui attirent toutes deux très fort vers un a. 


7. 
en 
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10 


KR. Fuchs Album pour la jeunesse, 
RE op. 47, Wiegenliedchen HF CDpL.9 


Alexandre Sorel 


Robert Fuchs est un grand compositeur. Il fut le professeur de Mahler, de Strauss, et Sibélius. Il fut aussi très admiré 
par J. Brahms qui défendit sa musique. Goûtez comme elle est bien écrite harmoniquement. 


Dosez les différents sommets de la phrase. 


Projetez le son des : : à 
Re Don Einfach, zart [Simply and tenderly] ‘ 


qui sont des notes 
longues. 


5 3 
con Ped. 


Tendez votre 5° doigt afin de faire sonner cela. rit. 


… en jouant un peu plus fort les notes longues (les noires pointées) et plus 
doucement les notes courtes (croches) 


11 


G. B. Pescetti Presto CD pl 10 


Le. 07 


Alexandre Sorel 


Dessinez la courbe sonore de cette phrase en dosant 


les sommets d'aigu vers lesquels elle s'élance. 


Ne jouez jamais en frappant du doigt, mais par le transfert du poids et en chantant avec les doigts. 


Résistez avec votre doigt extérieur de la main, et jouez en basculant 


votre poids de main. 


Faites bien entendre les deux plans sonores dans cette partie 


de m. gauche : jouez fort chaque blanche pointée! 


RE 


2: 3, 5 3 


12 


Cadences, toujours! 


Demi-cadence : n'asseyez pas votre main! 


Tendez votre doigt qui joue les basses. Faites toujours sonner ces blanches pointées. 
Sentez que la phrase est plus courte. 


s 
SR 


Ah L. v. Beethoven Colère pour un sou perdu HF CDpl 


Alexandre Sorel 


Placez-vous dans le bon état d'esprit pour jouer ce morceau (voyez son titre !). Soyez vifs, énergiques, tendez bien vos doigts, et avec précision. 
C'est toujours le caractère du morceau qui nous indique quelle est la technique à employer. 


Faites sonner, avec votre 5° doigt tendu, ferme. 


Allegro vivace sr Un 3 — ES : ATX 
2 ; Î À sp M i 


Sentez que la phrase se contracte : elle ne dure plus ici qu'une 
mesure seulement. 


es es | 2 mt lt 1 | 1 1  ________" dt 
LE 


Guidez le rythme en pensant et en écoutant d'abord la main gauche. C'est elle qui doit conduire. 


Sentez bien l'alternance entre la suspension, l'attente (dominante) et le repos, l'arrivée (tonique) 


Aux deux mains : tendez et sentez bien votre 5° doigt en transportant votre énergie au bout du doigt. Cela doit vous permettre de faire sonner 
les notes les plus aiguës à la m. droite, et de faire entendre les basses, les notes les plus graves, qui donnent l'épaisseur à la musique. 


Modulation retour en ré Retour vers mi mineur . Pensez cela! 
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RHRAX KR. Schumann Carnaval, op. 9, Chopin 1 CD pl. 12 


Alexandre Sorel 


Jouez votre partie de m. gauche et celle de m. droite, le plus lié possible legato, en coulant amoureusement votre doigt d'une note à l’autre. Ne lâchez jamais la touche avant d'être 
dans la note suivante. Cherchez au maximum la continuité du chant de m. droite, et le lié des arpèges de la basse. C'est aussi ce qui donne la sécurité du toucher. 


Ne pressez jamais {cantando ) 

les terminaisons * Agitato J = 152 / DST jé oo 
de vos arpèges à 8 ° K ? / 

la m. gauche avant 

un déplacement. 


Soignez les fins. 
Maîtrisez-vous. 
Chopin disait : «il 
faut chanter avec 
les doigts.» Enfin, 
exercez votre 
indépendance des + 

mains, en coupant ——__——__—— 
bien les silences sans 

lâcher l'autre main. £a 


Chantez avec les doigts 
cette phrase (Chopin) 


; 2 
= = 


Chantez et suivez la ligne 
descendante des basses (la note 
la plus grave de votre m. gauche) 


ritard. 
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16 * 2‘ lois pp Faites sonner la note de basse comme une cloche (projetez le son). Gardez-la dans la mémoire de votre oreille pendant tout le reste de votre arpège, 
d'une basse à l'autre. Cela vous donnera une ligne mélodique des notes de basses. Nuancez cette ligne, ne leur donnez pas à toutes le même poids! 
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J. Brahms Ballade, op. 10, n° 
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Denis Pascal 


NE 
=! 
2 
"G 
cs 
O0 
[= 
G 
= 
| 
D 
TD 
(2e) 
[= 
TG 
Le) 
[eo] 
pu 
D 
Le 
Q 
nn 
[ee] 
4 
= 
[eo] 
O0 
[= 
© 
[en 
Len 
Li 
£ 
[se] 
= 
O0 
© 
= 
= 
3 
= 
[= 
5 
Lun 
[se] 
[SA 
So 
[== 
O0 
[se] 
[= 
E 
Q 
©Q 
© 
G 
en 
[= 
G 
= 
©O 
[= 
= 
TD 
+ 
O 
S 
© 
<< 
[=] 
2 
en 
= 
n 
[= 
=) 
TD 
£ 
[en 
Ca] 
= 
n) 
La 
> 
8 
I 


Andante con moto 


Led. à chaque mesure 
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n 
Ce 


CAI 


Piü lento 


lodia 


la me 


a troppo marcare 
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Col intimissimo sentimento, ma sen 
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BLBNCEEN ENTERPRISE UPE"LE 
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OC DINE RS COS CRU CRE OURS CORRE OS Ù © © 
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Ar F. Chopin Ballade, op. 23, n°1 (extrait) CD pl. 14 


Denis Pascal 
Le geste pianistique est exigeant, dramatique et solaire. Aucune suggestion, mais bien une expression géniale et directe du lyrisme et de l'agitation. 
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SRE F. Chopin Ballade, op. 52, n°4 (extrait) LS CD p.15 


Denis Pascal 
Les quelques mesures d'ouverture et l'exposition du premier thème sont peut-être l'expression la plus parfaite du clair-obscur en musique, 
la lumineuse tonalité de do majeur se figeant dans la sombre et mate couleur de fa mineur. 
Andante con moto 
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LE JAZZ DE PAUL LAY 
Improvisation d’après Moonlight Bay 


& CD pl.16 


-=63 Introduction (verse) 
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courte improvisation en Bb (voir ex) 


p-2 

G. P. Telemann Arioso 
K. Mikuli Hora Bo 

* 
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À. Reinagle 24 Short 
Pieces, n°1, Minuetto 
* 


J.-S. Bach Petit choral 


p.5 

S. Maïkapar Biriulki, 
op. 28, Moment troublé 
k*k 

p-6 

V. Rebikov Ballade n° 3 
kxk 

p.7 

F Burgmüller 

25 études, op. 100, 
Ballade 

kk 
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P. I. Tchaïkovski 


Pièces pour enfants, 
op. 39, Mazurka 


*kxk 


PROCHAINE PARUTION LE 22 AVRIL 2022 


Pianiste SPÉCiAL BALLADE 
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KR. Fuchs Album pour 
la jeunesse, op. 47 
Wiegenliedchen 


kkk 


p. 12 
G. B. Pescetti Presto 


kKkk 
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L. v. Beethoven 
Colère pour un sou perdu 
KXkk 


p.16 


R. Schumann 
Carnaval, op. 9, Chopin 
kkXk 
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J. Brahms, 
Ballade, op. 10, n° 4 


Let ee 
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EF. Chopin Ballade, 
op. 23, n° 1 (extrait) 


Léo à. 
p.27 


EF Chopin Ballade, 
op. 52, n°4 (extrait) 


Le eo. 


ALEXANDRE 
SOREL 


DENIS 
PASCAL 


p- 30 

LE JAZZ DE PAUL LAY 
Improvisation d’après 
Moonlight Bay 


[5 Ne manquez pas nos vidéos pédagogiques sur notre chaîne YouTube 
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